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ART CÉRAMIQUE 
du XV° au XIX° siècle 


Expert près les Douanes Françaises 
NICOLIER et le Tribunal Civil de la Seine 
145, Boul. Haussmann, PARIS (8°) Bal. 15-45 


Spécialisée depuis 1908 


Maison RECHER 
7, Quai Voltaire, PARIS (7€) Lit. 91-02 


ACHAT — VENTE — EXPERTISE 


PARADIS + PARIS 


GALERLEMDÉEXEOSITIONS 042, RUE DE 


mn 
3 at ra 


_ BLAN C° 


Membre de la Chambre Syndicale 
des Experts Professionnels 


PRIMITIFS 
TABLEAUX DE MAITRES 
OBJETS D’ART 


44, cours Mirabeau DT éruc mPEaradis 
AIX-EN-PROVENCE MARSEILLE 


GALERIES 


Lucien Blanc (Appel), 44, cours Mirabeau, Aix-en-Provence, 57, rue 
Paradis, Marseille. 


Berggruen et Cie, 70, rue de l’Université, Bab. 02-12, Gravures 
originales de Lautrec, Degas, Picasso, Braque, Matisse, Klee. 


Gilberte Cournand, 20, place Dauphine, Paris Ier, Odé. 72-72. 


A la Reine Margot, 7, quai Conti, Dan. 62-50, Haute Époque, 
Tableaux Anciens, Arts Primitifs. 


Galerie Bernier, 15, avenue de Messine 
CAILLARD 
Figures et Paysages d'Espagne 


Drouant-David, 52, faubourg Saint-Honoré, Maîtres Modernes et 
Jeunes peintres. 


Galerie Van Ryck, 60, boulevard Malesherbes, F. MAILLAUD, 
H. PONTOY, M. DUREUIL et Pentres Français Contemporains. 


: | s 
ART ANTIQUE, Haute RER Art Nègre 
Roudillon Jean, 51, rue Bonaparte, Dan. 90-06. de 


ESTAMPES, GRAVURES : 
Caïilac Jean, 13, rue de Seine, Dan. 98-88 (Tribunaux, Douanes). 


" 


JOAILLERIE, ORFÈVRERIE 


Reinach et de Fommervault, 17, rue Drouot, Pro- 89-82 (Cour d'Appel, 1 


Tribunal et Douanes). 


Wormser Robert, 3, rue Rosa, Paris-IXe, Tai. 82-19 (Tribunal, 
Douanes). 


LIVRES ET AUTOGRAPHES 


Blaizot Georges, 164, faubourg Saint-Honoré, Ély. 36-58 (Tribunal 


Civil et Douanes). 


ORIENT ET EXTRÊME-ORIENT 


Beurdeley Michel, 4, rue de l'Élysée, Anj. 97-49 (Tribunal de 
Commerce, Douanes), 


MEUBLES ET OBJETS D'AMEUBLEMENTS 


Filsjean André, 66, boulevard Malesherbe, Lab. 07-53 (Douanes, 
Domaines). 


Gobert et Leyendecker, 11, rue J.-Dulud, Neuilly, Mai. 69-15 


(Douanes). 
Richard Jean-Louis, 6, rue Aumont-Thieville, Étoi. 50-50 (Douanes). 


. TABLEAUX ANCIENS 


Blanc Lucien, 57, rue Paradis, MARSEILLE (APPEL), 44, cours 
Mirabeau, AIX-EN-PROVENCE. 


Lamy Pierre, 11, boulevard de Clichy, Tru. 33- 62 (Douanes). 


Martin Emile, 8, rue Bonaparte, Dan. 47-36 (Tribunal, Doinalnen) 


TABLEAUX MODERNES 


Cailac Jean, 13, rue de Seine, Dan. 98-88 (Tribunal, Domaines). 


Dubourg Jacques, 126, boulevard Haussmann, Lab. 02-46 (Tribunaux 
et Douanes). 


Durand-Ruel Charles, 37, avenue de Friedland, Ély. 06-74. 
Ebstein Paul, 6, rue Ernest-Psichari, Inv. 69-55. 

Metthey Jean, 69, faubourg Saint-Honoré, Bal. 27-87 (Douanes). 
Schoeller et Pacitti, 33, avenue du‘GénéralSarrail, Aut. 58-73. 
Tedeso Jacques, 21, avenue de Friedland, Ély. 36-38. 


F TAPIS D'ORIENT 


Tremoulet Pierre, 66, boulevard Malesherbe, Lab. 68-32 (Domaines, 
Tribunal Civil et Commerce). 


TAPIS ET TAPISSERIES ANCIENNES 


Chevalier - ##% - 12, rue N.-D.-des-Champs, Lit. 10-62 (Cour d’Appel, 
Tribunal Civil de la Seine, Douanes). 


AUX BRONZES DE STYLE 


musée. Did. 36-36. 


‘ En souscription : Faïences de Moustiers, des XVIIe et 
XVIIIe siècles, par Monsieur H.J. Reynaud, 2.150 exemplaires, 


notes inédites de Marcel Provence, préface Curtil-Boyer, 


nombreuses reproductions dont 16 en polychromie, 25 en 
couleurs, 60 en noir. Parution début juillet, dépôt Librairie 
La Nef, rue des Boulangers, 25, Paris Ve. 


BRONZE ET FERRONNERIE D'ART 


AUBIER-CUNY, 74. Fg Saint-Antoine, Bronzes pour meubles anciens, repreditions de 


PARDO 


TABLEAUX DE MAITRE 
DU XVe AU XVIIIe SIÈCLE 


Fr 


J.-B. GREUZE (1725-1805) 
44 X 39 1/2 


160, BD HAUSSMANN CARNOT 66-51 


LE DICTIONNAIRE DES PEINTRES 
GRAVEURS, DESSINATEURS ET SCULPTEURS 


de 
BENEZIT 


Nouvelle Édition refondue et mise à jour 


est édité par 


GRUND 


60, rue Mazarine — PARIS 


Parus : tome Aa-Bonnard. 
_——..: Bonnardel-C. 
Da-Forain. 
— Forand-Houdon. 
— Houe-Matisse. 
Le tome 6 paraîtra en Novembre 1952. 


F4 Documentation adressée sur demande. 


ROUSE 
RIVERE 


ANTIQUITÉS 
OUT ES MCE REP GUN TITI 


8, rue de Miromesnil - PARIS 8° - ANT. 25-99 


MODERNA 


CADEAUX 


134, Faubourg Saint-Honoré 


ÉLYSÉES 18-86 HAT 


TAPIS — TAPISSERIES — ENTRETIENS 


A. L. ACHDJIAN 


‘ AU CHIRVAN ’’ 


Auteur d’‘“Un Art Fondamental : Le Tapis” 
(Éditions Self) 


PARIS AVIGNON 
10, rue Miromesnil 7, rue Felco-Baroncelli 
Tél.: Anj. 89-48 Tél.: 32-33 
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DE L AMATEUR 


Me NT _ Abonnement Prix 
ns d'abonnement l'an _ du numéro 
(12 numéros) | (sauf spéciaux) 


SOMMAIRE 


ET 


rue Saint- 3 500 350 
en francs | L , 


1350 


COUVERTURE 


“ L’enlèvement d'Europe ”, plat par Xanto Avelli, ‘ 
Urbino, xvi® siècle (Musée du Louvre). 


LE  MEUR, 


(Es P. ALGÉRIE à 
en francs 


3.500 350 


ATENCS 


Hossiane Streets LONDON 7 
SLOÂNE 38-73 en livres 19 RE 


L'ACTIVITÉ ARTISTIQUE 


IN E Edftoria Victor L AUS RE : : 
Venta Calle CANGALLO 2233, |. Faisons connaissance. 7 
pe ; en pesos La lettre d’information. s 
_ LUXEMBOURG, H. VAN k Connaissez-vous. 9» 
, rue Brialmont, BRUXELLES. 430 45 LE L'interview : Henri Thomas. 10 
4.99 fr. belges Les expositions. > 
) BELGE (même adresse) fr. belges 450 


LES TABLEAUX 


: 131, rua Marconi, 50 FE : : 
SALAS 501-507 SAO-PAULO en cruzeiros A RU 16 
ours des tableaux anciens 1 2: 
NADA, Paul, STUCKER, 3.440, Côte des et modernes 22 
| Neiges, MONTRÉAL. Tél. : GLENVIEW 2791 10 1 


11e en dollars 


LES MEUBLES 
Charles Cressent. 24 
Cours des sièges et meubles. 2s 


| ÉGYPTE, effectuer les versements à l'ordre 
du Comptoir National d'Escompte de Paris 

32, rue Abdel Khalek Saroit Pacha, LE CAIRE. LUE23,60,| 35 PS T: 
en livres Égypt. 


Mars NIS, 55 West 42nd Street, 


CR + 


4 ANEW YORK 18, N. Y. Wisconsin 7-4699 10 1 LES OBJETS DE COLLECTION 
ATÉE: AT £ 
ê PRE : La Majolique d’Urbino. 32 
_ |[HOLLANDE, MEULENHOFF et Ci, Cours des objets de collection. £ 
4 Beulingstraat, 2 et 4, AMSTERDAM Boî MISE 36 
Mons oîtes en or Louis XVI. 3s 
4 : ; : 
| Cours des tapis et tapisseries. 2 
l ITALIE, dott. CARLO DI PRALORMO, via Code É d’ P bl SA 
< Lambruschini, 12, TORINO. Tél. : 74,250 5.500 550 oùrs des objets d’ameublement. A3 
1 en lires 
4 | MEXIQUE, effectuer les versements à l'ordre LES CONSEILS PRATIQUES 
s de la Banco de Industria y Comercio S. A. : , : De 
4 | Edificio Guardiola, 5 de Mayo 1, MEXICO Comment recouvrir et garnir un siège. 44 
È [ en pesos 
- | PORTUGAL, A BIBLIOFILA, rua Da Misecordia 
_ | 102, usBoA’ en escudos LA DÉCORATION 
_ | SUÈDE, NORVÈGE, FINLANDE, Sture La statuaire dans les jardins. : 50 
; Landergren Odengatan, 33, STOCKHOLM. 55 6 Chez un sportif amateur de beaux meubles. 54 
L He 2114-35 en couronnes suédoises 
; SUISSE, effectuer les versements à l'ordre de 
l'Union de Banques Suisses 8, rue du Rhône, 45 4,75 
( GENÈVE en fr. suisses à e 
| À 
| SYRIE, LIBAN. en livres libanaises 
L URUGUAY, Agensia Francesa de Distribucion 
« y Suscripciones. Calle Ricon, n° 487-40 Piso 38 4 
D. Montevideo. in en pesos PROCHAIN NUMÉRO : CONSTANTIN GUYS —— LA SALLE A 
MANGER LOUIS XVI — LES STATUETTES FLAMANDES DU MOYEN AGE 
CAP ; ; — LES TAPISSERIES DES GOBELINS LOUIS XIV — CONSEILS 
. s - PRATIQUES : LES RIDEAUX — DÉCORATION : UNE MAISON A LA 
* . à . CAMPAGNE — DOCUMENTS : LA VIE SOUS LOUIS XIII 


Copyright by ‘ Connaissance des Arts * 1952 


_ DIRECTION - RÉDACTION - ADMINISTRATION 
_ 13, Rue Saint-Georges, PARIS-9. - TRU. 86.85 
RAM LICORÉMRÉGIE-PRESSE 
-75, Champs-Élysées, PARIS-8°. .- BAL. 12.91 


C. C. P. PARIS 5110.58 
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ee ee CONCOURS 1952 


ORGANISÉ PAR LA GRANDE REVUE FRANÇAISE RÉALITÉS 


= 


. | Tous les abonnés qui participeront au CONCOURS 1952, recevront 
É | GRATUITEMENT une bouteille de la fameuse liqueur de la 
GRANDE CHARTREUSE. 


Un BON SPÉCIAL numéroté vous permettra de retirer vous-même chez les agents . 
de là GRANDE CHARTREUSE, où de vous faire expédier (PORT DU) la bouteille 
à laquelle vous avez droit. 


Pour les abonnés qui résident à l'étranger, nous ne pourrons faire aucune expédition 
de liqueur en dehors du territoire français, ceci en raison des frais de port, des 
difficultés et frais de douane. 


Pux Sensatiennels 


| ° VaOMMALGRE PROCESS P 'EMRESSOMNINRESS À 
RIO DE JANEIRO ET COPACABANA 


2° VYOMMASORE AS DNLU PES 2 PERSONNES AU 
CAIRE AAEËT A ALEXANDRIE 


3° VIONPCPAAGRE PROC 2 PRÉ RSS ONNENESS A°0 
PORTUGAL 


4° [5 JOURS. POUR MPERS ONE 
CARLTON DE CANNES (Tous frais payés, Hôtel et Restaurant) 


L° UNE : ROBE BU. S'O Re COUDES 
COLLECTION BOUTIQUE DE Christian DIOR 


6° DÉJEUNER EN COMPAGNIE NDSUNEORS 
PLUS CÉLÈBRES VEDETTES DE L’ÉCRAN 


%k LES VOYAGES POURRONT ÊTRE EFFECTUÉS entrele 
I Octobre 1952 et le 30 Septembre 1953, au choix des gagnants. 


VOYEZ DANS LE NUMÉRO DE JUIN DE RÉALITÉS, LE RÈGLEMENT, LES CARTES SPÉCIALES 
ET LES EXPLICATIONS QUI VOUS PERMETTRONT DE PARTICIPER A CE GRAND CONCOURS 
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_« Connaissez-vous ? ». Dans notre dernier 


ES réponses nous arrivent toujours 


n grand nombre pour notre jeu 


méro, chapitaux, tympans et portails 
ont conduit nos lecteurs à travers la 
géographie archéologique romane de la 
France. Pour faciliter notre jeu, nous 


avions indiqué vingt solutions possibles, 


mais les sept seules exactes étaient les 
suivantes : : 
1° Chapelle Saint-Michel-d’Aiguilhe, le 


Fe Puy (Haute-Loire): façade, première 


moitié du XIIe siècle ; 

2° Cathédrale Saint-Lazare, Autun 
(Saône-et-Loire) : tympan du portail occi- 
dental, deuxième quart du XII siècle ; 

3° Cathédrale de Bayeux (Calvados) : 
archivoûte et écoinçon des arcades de la 
nef, milieu du XIIe siècle ; 

4° Église Saint-Austremoine, Issoire 
(Puy-de-Dôme) : chapiteau de la nef, 
milieu du XII® siècle ; 

_5° Église Saint-Étienne, Abbaye aux 
Hommes, Caen (Calvados) : élévation sud 
de la nef, XIe-XIIe siècles ; 

6° Église abbatiale Sainte Croix, la 
Charité-sur-Loire (Nièvre) : arcatures des 
travées sud du chœur, troisième quart 
du XII® siècle ; : 

7° Église Saint-Philibert, Tournus 
(Saône-et-Loire) : chœur, premier quart 
du XIIe siècle. 

Comme le mois dernier, nous avons 
désigné pour gagnants les trois meilleures 
réponses, en tenant compte des dates 
d'envoi. Ce sont : 


M. et Mme Robert LABRÉ 
105, avenue Victor-Hugo 
Paris (XVIe). 


Melle L. PERSIGAN 
11, rue du 14-Juillet, 
Nantes (Loire-Inférieure). 


Mme Jeanne NOWÉ 
1, boulevard Militaire, 
Gand (Belgique). 


LE DROIT DES 
COLLECTIONNEURS 


m HEEMSTEDE. «Le collectionneur 
a-t-il le droit de refuser la reproduction 
des œuvres d’art qu’il possède ? Voilà 
une question que je me suis posée bien 
des fois ». Lorsque j'ai composé mes cata- 
logues raisonnés des œuvres de Van Gogh, 
je me suis heurté à un refus de la part d’un 
collectionneur dans sa forme la plus 
absolue. Dans mes catalogues raisonnés 
on trouvera onze tableaux et dix-huit 
dessins, tous appartenant au même collec- 
tionneur, dont la description n’est pas 
accompagnée par une reproduction. ‘Tra- 
vaillant à l’heure actuelle à une réédition 
de ces catalogues, j'ai renouvelé ma prière 
de compléter mon ouvrage par les repro- 
ductions qu’autrefois il m’avait refusées. 
Sa réponse m'a fait savoir que lui-même 
a fait un catalogue des dessins qu’il 
possède et que par contrat ce catalogue 
doit rester inédit. Il ajoute qu’il est 
persuadé que les œuvres d’art perdent 


beaucoup de leur intérêt, si elles sont 


vulgarisées par des reproductions. 

Je me demande si un collectionneur, 
empêchant ainsi qu’une œuvre soit connue, 
ne fait pas tort à l'artiste, dont il prétend 
honorer la mémoire. L'artiste crée son 
œuvre d’art pour le monde entier et non 
pas pour un seul individu, sauf quelques 
exceptions (décoration d’un intérieur, par 
exemple). Les possesseurs de tableaux des 
grands maîtres qui sont passés à la posté- 
rité et dont l’art moderne est maintenant 
tributaire ont des devoirs moraux envers 
le public ; ils sont, en quelque sorte, les 
Conservateurs des œuvres d’art de leur 
musée privé. Le propriétaire n’agit-il pas 
contre le désir de l’artiste en refusant la 
reproduction dans un ouvrage traitant 
de son art ? 

Personnellement je nie le droit du 
propriétaire d’une œuvre d’art de changer 
n'importe quoi à l’œuvre elle-même, de 
couper une partie de la toile pour en altérer 
la composition. L'œuvre d’art reste la 
propriété spirituelle de l'artiste. Le proprié- 
taire n’a que le seul devoir d’exiger que 
la reproduction de sa propriété soit aussi 
exacte et parfaite que possible, mais là, 
moralement, s’arrêtent ses droits. 

DEMIAB DE ra FAILLE, 
Heemstede (Pays-Bas). 


N.D.L.R. — Le Dr de la Faille dont les 
travaux et les ouvrages sur Van Gogh font 
autorité dans le monde entier, a bien voulu 
nous adresser cette lettre sur la controverse 
soulevée lors de l'interview du Comte Doria. 
Nous la publions intégralement. 


CONNAISSANCE DU BEAU... 


H POITIERS. « Connaissance des Arts », 
aura, je l’espère, une page pour les mer- 
veilles de l’Art comme le Parthénon, la 
Victoire de Samothrace et aussi pour faire 
connaître les splendeurs que nul n’ache- 
tera plus et qu’on peut admirer sans avoir 
à se soucier du prix. » 

M. Jacques RABANY, 

7, rue de Penthièvre, 

Poitiers (Vienne). 


El DES PRIX 


M BEAUVAIS. « J'approuve  énormé- 
ment les renseignements concernant les 
cours des objets d’art, de même que les 
prix moyens pratiqués chez le anti- 
quaires ; donnez le plus possible des 
illustrations et des commentaires sur 
l’évolution du marché actuel. » 
M. SEGUIN, 
12, rue J.-Hachette, 
Beauvais (Oise). 


H ALGER. « Les prix ont l'avantage 
d’attirer l'attention sur certains objets 
sans cependant être la mesure de leur 
valeur artistique. Vos indications ne 
sauraient donc induire en erreur ni les 
amateurs, ni les connaisseurs, ni les 
marchands ; elles inclineront le profane 
à respecter l’œuvre d’art qu’il a tendance 
à négliger ou même à détruire. » 
Me A. FRaNCHI-KAMPMANN, 
Avocat à la Cour, 
Alger (Algérie). 
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pratique de la «révision » Quant aux 
objets courants, leur valeur est variable 
suivant l’éternelle loi de l’offre et de la 
demande et il est facile de les estimer ; 
mais dès qu’il s’agit d’objets rares, c’est 
impossible. Il peut se passer des années 


avant que certaines pièces exceptionnelles 


reproduites dans « Connaissance des Arts » 
reparaissent sur le marché et lorsque nous 
les reverrons les circonstances écono- 
miques auront changé, le goût aura 
évolué, la mode aura dit son mot et 
les prix pratiqués n'intéresseront plus 
personne. Évitez de développer le goût 
de la spéculation. » 


M. LECOMTE-ULLMANN, 
Antiquaire 
75, faubourg Saint-Honoré, 
Paris (VIITIE). 

N.D.L.R. — La question des prix est 

toujours à l’ordre du jour. Nous pensons 

que le marché artistique reste actif dans 

la mesure où les antiquaires eux-mêmes 

connaissent le goût de leur clientèle. Que 

certaines modes se traduisent par des suren- 

chères, cela est admis à priori par le client 

«qui paie ». C’est pourquoi les cours de 

Drouot sont profitables à tous, amateurs 

comme professionnels. Ceci dit un grand 

collectionneur qui avait beaucoup de goût 

nous disait un jour : « f’achète toujours 

ce qui ne se vend pas». Et il avait une 
très belle collection. 


LE PONT-AUX-CHOUX 
H PARIS. « Votre article sur le Pont- 


aux-Choux m’a vivement intéressé. Puis-je 
vous soumettre une photo d’un petit 
vase de 24 cm. qui, je crois, est en faïence 
de Pont-aux-Choux ? » 
M. Raymond GUILLAUME, 
26, rue du Colisée, 
Paris (VIIIE). 


N.D.L.R. — Nous remercions notre lecteur 
de nous communiquer cet intéressant document. 


de Francis 


AVES les premiers jours de juillet se termine 
la saison des ventes à Paris. Cette 
époque, tardive aux yeux des Commissaires- 
Priseurs, n’attire plus (à part quelques ventes 
judiciaires) que des vendeurs désireux de 
« réaliser » avant les vacances ; quant aux 
acheteurs, ils sont présumés essoufflés par les 
nombreuses vacations de mai et juin, et en 
tout cas davantage préoccupés de quitter 
Paris à l’approche de l’été. La tendance est 
donc à la baisse et le virage se fait toujours 
nettement sentir à ce moment. Cette année, la 
fin juin a été encore très active et jusqu’au 
4 juillet, des objets de qualité ont pu être 
présentés sans trop de déception. Dressons un 
petit panorama de ces dernières ventes. Ta- 
bleaux modernes : Claude Monet, 2.850.000 frs 
pour des « Promeneuses » de 1888 ; Soutine, 
2.300.000 francs pour une « Route rouge » ; 
Boudin, 1.285.000 francs pour une vue du 
« Pont d’Antibes » ; et Vlaminck, 820.000 frs 
pour un paysage de neige (un prix très en 
hausse : Modigliani, 218.000 francs pour un 
dessin estimable, d’après les derniers cours, 
60 à 70.000). Objets d’art : paire de faucons en 
porcelaine de Chine du xvirie, 740.000 francs ; 
garniture composée d’une pendule Louis XV 
et deux candélabres en bronze doré avec 
statuettes de pintades en porcelaine allemande, 
1.450.000 francs. Sièges et meubles : quatre 
fauteuils Louis XV de Lebas, 390.000 franes ; 
quatre chaises Louis XVI de G. Jacob, modèle 
rare à têtes d’aigles d'Autriche, 825.000 francs ; 
commode laquée «Louis XV chinois », 
3.100.000 francs ; secrétaire bas Louis XV, 
également en laque, estampillé B.V.R.B. 
1.675.000 francs ; petit secrétaire Louis XVI de 
Œben en marqueterie, 1.930.000 francs ; 
secrétaire Louis XV à fleurs de Péridiez, 
1.700.000 francs. Tous ces prix ont été notés au 
cours de quatre ventes seulement ; ils peuvent 
se classer parmi les cotes les plus intéressantes 
de l’année. Par contre, dans les autres salles de 
l'Hôtel Drouot, la baisse saisonnière s’est fait 
sentir assez brusquement, d’autant plus que la 
chaleur exceptionnelle a lassé de nombreux 
visiteurs ; dans certaines salles, on ne comptait 
qu’une trentaine de clients. Il n’est pas 
surprenant dans ce cas que les prix (pour les 
objets mobiliers de valeur courante, faut-il 
préciser) soient tombés bien souvent de 50 %,. 
Un arrêt de deux mois ne sera pas superflu à 
présent. Les premières ventes de septembre 
donneront des indications plus précieuses que 
la lassitude du marché en cette fin de saison. 


FS. 


H À l'exposition Claude Monet, on peut 
voir le fameux tableau « Impression, soleil 
levant » (du Musée Marmottan) qui donna 
naissance à cette nouvelle école de peinture : 
l’Impressionnalisme. C'était en 1874, et Monet, 
avec ses amis, tous refusés du Salon officiel 
fut éreinté par la presse. Cette exposition 
fut traitée à la légère par la critique, mais elle 
fit fortune par la suite sous le nom définitif 
d’Impressionnisme. C’est à cette époque que 
le critique Duret s’efforçait de soutenir la 
cote de Monet à l'Hôtel Drouot et poussait 
ses œuvres jusqu'à 165 et 325 francs! La 
désapprobation du public fut si violente 
qu’elle nécessita l’intervention de la police. 


: 


Spar 


& La Baronne Guy de Rothschild vient 
de réunir les « Peintres témoins de leur 
temps » dont la première manifestation avait 
eu lieu l’année dernière au Musée d’Art 
Moderne. « Il faut soutenir les artistes vivants» 
dit-elle. Aussi le cycle des expositions de ce 
groupe va reprendre. Après «Le Travail», 
le thème choisi est le Dimanche. Soixante des 
meilleurs artistes contemporains se préparent 
dès maintenant aux succès de ce nouveau 
témoignage sur la société moderne. 


M Au Musée des Arts décoratifs, les con- 
ceptions de l’habitation moderne sont exposées 
sous forme d’un vaste appartement. On y voit 
des salles de réception, une bibliothèque, des 
chambres à coucher, aussi bien qu’une salle 
de chasse, un jardin d’hiver... et une salle de 
mécanographie. Décorateurs et industriels ont 
collaboré à cette manifestation. C’est tout 
naturel ; elle est organisée par notre confrère : 
la revue « Art et Industrie ». 


M Nous avons dit que le peintre Terechko- 
vitch « était un des nouveaux poulains de la 
Galerie Pétridès ». Ce qui ne signifie pas que 
son contrat avec la Galerie Bernier soit arrivé 
à expiration. Deux contrats valent mieux 
qu'un surtout pour un artiste comme Terech- 
kovitch qui connaît une grande vogue actuel- 
lement. 


H Pierre Bérès a réuni dans son dernier 
catalogue plus de 250 ouvrages qui forment 
une véritable encyclopédie de l’histoire typo- 
graphique en Italie du XV et du XVI® siècles. 
On y voit aussi un très rare ensemble de 
gravures sur bois du XVI siècle. Toutes ces 
estampes appartiennent à un groupe de 
pièces populaires à usage commercial ; elles 
servaient à l'origine soit de marques de 


fabrique, soit de papier d’emballage pour les 


marchands de Venise, de Mantoue ou de 
Pérouse, dont elles portent les noms ou les 
initiales. Elles valent entre 20.000 et 250.000 fr. 


& Une belle rétrospective de Forain à lieu 
actuellement à la Bibliothèque Nationale à 
l’occasion du centenaire de la naissance de 
l'artiste. Dessins, gravures, affiches, peintures 
et documents personnels montrent les différents 
aspects de son activité artistique et de sa vie. 
« En faisant la part belle au génial pourvoyeur 
de dessins de journaux, nous avons voulu 
rendre hommage à celui qui restera pour la 
postérité un admirable dessinateur » a dit 
M. Jean Vallery-Radot. À ceux qui deman- 
daient à Forain, où sera votre exposition ? 
celui-ci répondait : « Dans les kiosques ». Aussi 
en 1911, lorsqu'il posa sa candidature à l’Ins- 
titut, ce fut une surprise accueillie sans bien- 
veillance. Une photographie nous montre 
tout de même l’artiste tenant son épée d’aca- 
démicien ; on oublie en effet trop souvent 
qu’il fut tout de même reçu, en 1923, à l’illustre 
assemblée. 


m Le Syndicat des Antiquaires a déjà fixé 
le thème de l'exposition qui aura lieu l’année 
prochaine au stand des Arts Ménagers. Après 
les « Demeures d’artistes d’aujourd’hui » qui 
eurent tant de succès, les grands antiquaires 
parisiens montreront comment ils conçoivent 
l’art ancien dans la vie moderne: « De la 
chaumière au château ». 
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car le Kunsthaus de Zurich prépare p 


mois d’août prochain l'exposition 


ensembles les plus complets du monde. 


m Une exposition Renoir-Morisot aura lieu 
cet été au Musée Municipal de l’évêché de 
Limoges. Limoges est la ville natale de Renoir. 
Mme Rouart a prêté quelques-unes des toiles 
de sa collection. Outre vingt toiles du maître 
de Cagnes, l'exposition comprendra vingt 
peintures de Berthe Morisot (sa belle-sœur) 
et réunira tout l’œuvre gravé de Renoir. 


.H La Galerie Christofle vient de ‘montrer 
la production des œuvres récentes de l’art déco- 
ratif italien : les objets, aussi bien les simples 
productions artisanales que celles des maisons 
de grande renommée, témoignent d’une élé- 
gante sobriété. On y voit des lampadaires et 
des machines à écrire, des chaises « ration- 
nelles» et des ventilateurs, des services de table 
et des postes de T.S.F. 


M Une société des Amis d'André Gide s’est 
constituée en vue de la création d’un Musée 
André Gide à Cuverville. 


Vous pourrez voir: 


à Paris pendant les mois 
JUILLET et AOÛT : 


AU MUSÉE de l'ORANGERIE, 
l'exposition de la Nature Morte, 
jusqu’à fin Septembre. 

AU MUSÉE D'ART MODERNE, 


l'exposition Rouault. 


AU MUSÉE NATIONAL DES 
ARTS ET TRADITIONS 
POPULAIRES (Palais de 
Chaillot), l'exposition des théâtres 
populaires de Marionnettes. 


AU MUSÉE CÉRAMIQUE DE 
SÈVRES, l'exposition des « Por- 


celaines de Saxe ». 


AU PETIT PALAIS, l'exposition 
des Trésors d'art du Moyen Age 
en Italie. 


A LA BIBLIOTHÈQUE NA- 
TIONALE, l'exposition Forain, 
jusqu’à fin Septembre. 

A LA GALERIE « BEAUX- 
ARTS », la rétrospective Claude 
Monet, jusqu’au 17 Juillet. 


A LA GALERIE PÉTRIDÉS, 
l'exposition Marie Laurencin, 
jusqu’au 20 Juillet. 


A LA GALERIE BERNHEIM- 
JEUNE, l'exposition de peintures 
de Béréa et quelques peintures de 
Bonnard et Vuillard. 


A LA GALERIE CHARPEN- 
TIER, l'exposition des « Poupées 
et automates depuis la Renais- | 
sance » (Collection Mme E. de pt 
Galéa). £ 


A LA GALERIE MAEGHT, 
l'exposition Braque, jusqu’à fin 
Juillet. 


Daumier. Il passe pour posséder un des = 


Connaissez-vous ? 


UNE GRANDE EXPOSITION CLAUDE MONET, ORGANISÉE PAR 
M. DANIEL WILDENSTEIN, A LIEU ACTUELLEMENT A LA 
GALERIE ‘‘ BEAUX-ARTS ”. SIX PEINTURES IMPRESSIONNISTES 
SONT RÉUNIES ICI AUTOUR® DU CHEF DE CETTE ÉCOLE. 
TROUVER LEURS AUTEURS EST LE SUŸET DE NOTRE JEU. 
LES TROIS PREMIERS LECTEURS QUI NOUS DONNERONT LES 
RÉPONSES EXACTES RECEVRONT UN ABONNEMENT GRATUIT. 


. KI * 


« Depuis cinquante ans j'ai recherché ce que ‘ 
la gravure a produit de plus remarquable ». 


Entretien avec M. Henri Thomas 


. La collection d’estampes de M. Henri Thomas est la plus belle qui ait été dispersée depuis C 


x 


la guerre. M. Henri Thomas fit ses études de droit à Paris et devint avocat. C’est en 1908 
qu’il commença à s’intéresser aux gravures. Quarante années plus tard il avait réussi, après 
des recherches incessantes, à posséder un choix exceptionnel allant du XVI: à Picasso, dont 
la vente alerta aussi bien la Bibliothèque Nationale que tout le haut négoce international. 


Quel a été votre premier contact avec la gravure ? 


— Le tout premier contact a été une surprise. C’était à Maisons- 
Laffitte dans la propriété de mes parents ; un ami, grand amateur 
d’art, M. de Meurville, demanda à visiter la villa pour voir ce 
qu’il y avait d’intéressant. Au deuxième étage, il s’arrêta devant 
deux gravures, « L’Amant surpris » et « Les: Espiègles ». Il nous 
dit que c’étaient des merveilles ; nous les avions toujours pris 
pour des chromos. 


Quelle a été votre réaction ? 


— Les gravures ont été aussitôt descendues et la première 
fut accrochée à la place d’honneur dans le salon. 


Cet événement a-t-1l déterminé votre curiosité pour la gravure ? 


— En grande partie, oui. En 1901, je me suis marié. Il a fallu 
nous meubler et pour garnir les murs, nous avons tout de suite 
pensé aux gravures. C’est à ce moment-là que la collection de 
notre ami de Meurville s’est vendue à Paris et j’y achetai cinq 
pièces, dont une paire de dessins que je possède toujours. 
Rochefort, qui se trouvait à mes côtés au moment de la vente, 
me félicita pour cet achat et j’en étais très fier. 


Quand avez-vous acheté vos premières pièces ? 


— J'ai commencé en 1908, mais mes premiers achats sérieux 
datent de 1910. L'expert, M. Danlos, m'avait adressé le catalogue 
de la vente Gerbeau, l’Administrateur du Bon Marché. 


Quels buts vous fixiez-vous à cette époque ? 


— Uniquement garnir mes murs. Mais je ne voulais que de 
très belles pièces. La seule chose à laquelle je tenais, était que 
ce fut très beau. J'avais fixé mon choix et demandé conseil 
à l’expert. Deux pièces en épreuves d’état « Le billet doux » et 
« Qu’en dit l’abbé » m’échappèrent, mais j’achetai par contre une 
gravure anglaise, « Lady Smith », et poussai pas mal d’autres pièces. 


Vous parliez tout à l'heure simplement de garnir vos murs ; à partir 
de quel moment avez-vous décidé de former véritablement votre 
collection ? 


— Justement lorsque mon intérieur fut complètement décoré. 
M. Danlos m'incita à constituer un « portefeuille ». 


Quel programme vous êtes-vous alors fixé ? 

— J'ai établi un plan de collection qui est le suivant : recueillir 
des specimens marquants de la gravure du XVIII® siècle. Mon 
but était de réunir ces gravures en épreuves exceptionnelles 


et de former un ensemble de ce que l’art de la gravure a produit 


de plus remarquable dans tous les procédés. 


Vous vous êtes donc spécialisé dès le début ? 

— Oui, j'ai voulu me spécialiser. Et je commençai assez vite 
à être connu dans les milieux de la gravure, lorsque Loys Delteil 
vint voir ma collection et me guida vers le moderne qui était 
sa grande passion. 
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Quels furent vos principes pour les estampes modernes ? 


— Exactement les mêmes que pour les anciennes. J'ai sim- 
plement étendu mon champ d’action. 


Avez-vous abandonné le XVIIIe siècle lorsque vous vous êtes 
tourné vers les modernes ? | 


— Pas du tout, au contraire. Pendant que Delteil m’encou- 
rageait pour trouver les plus belles pièces du XIX® siècle, non 
seulement je ne cessais de m'’intéresser au XVIIIe, mais encore 
je fis de nouvelles découvertes : le XVIS siècle et j’achetai alors 
mon premier Dürer, une très jolie « Vierge allaitant l'Enfant Jésus ». 


Dans quel sens avez-vous fait évoluer votre collection ? 


— J'ai eu beaucoup d’esprit de suite. Ma collection était un 


attelage à quatre, si vous voulez. Je voulais toujours des pièces 


de plus en plus belles, pour toutes les époques. 


Vous n'avez jamais conservé de doubles ? 


— Jamais ; dès que je trouvais une épreuve plus belle que 
celle que je possédais déjà, je revendais l’ancienne pourne conserver 
que la meilleure. 


Quelle est la qualité à laquelle vous attachez le plus de prix ? 
— La beauté et la fraîcheur du tirage et la rareté bien entendu. 


Que pensez-vous des états intermédiaires ? 


— Ils ne m'intéressent que lorsque leur tirage est plus beau 
que le tirage définitif. Mais ceci n’est pas obligatoire. J'ai eu 
pas mal d’épreuves avant la lettre, leur tirage était excellent 
parce que c’étaient des tout premiers tirages. 


Et les grandes marges ? 


— Je ne les ai jamais recherchées spécialement. Mais lorsque 
je pouvais choisir entre deux tirages de même beauté, je prenais 
évidemment l’épreuve aux plus grandes marges. C’est une qualité 
supplémentaire. 


Disposiez-vous de grands moyens financiers ? 


— Certainement, mais les prix me paraissent plus fous encore 


aujourd’hui. 


Où s’effectuaient vos achats ? 


— J'ai acheté à toutes les grandes ventes, de même qu'aux 
plus modestes. J’achetais aussi chez des particuliers et dans des 
galeries spécialisées, comme Agnews à Londres, qui, à l’époque, 
s’occupait aussi d’estampes anciennes, dans des maisons suisses 
aussi, et allemandes. 


Achetiez-vous toujours à n'importe quel prix, quand vous désiriez 
une pièce ? 

— Pas toujours, évidemment, mais je peux dire que j'ai eu 
de grandes victoires. Je me souviens de la vente de l’ambassadeur 
Dutasta, en 1926. C'était la première vente de l'expert Maurice 
Rousseau ; je donnais à M. Danlos un ordre d’achat très supérieur à 


ses estimations pour obtenir les « Deux Baisers » de Debucourt, 
en épreuve exceptionnelle. Le matin de la vente je suis venu 
augmenter mon offre, car je voulais à tout prix posséder cette 
pièce sensationnelle et j’assistais à la vente. Bien m'en a pris, car 
J'ai pu ainsi acquérir cette épreuve exceptionnelle contre un 
collectionneur américain. 


Vous l’avez payée alors 510.000 francs, n'est-ce pas ? 


— C’est exact. Cela avait fait sensation. Mais j'ai connu aussi 
des défaites. J’ai manqué un très beau portrait de Van Dyck 
par lui-même, un « Monument du Costume » aussi, avant la 
lettre, qui est parti en Amérique et encore une très belle épreuve 
de « l’Abside de Notre-Dame » de Meryion, à la collection Beraldi, 
qui a été achetée également par l’Amérique. 


Vous n'avez jamais considéré la gravure comme une valeur de 
placement ? 


— Non, j'ai même acheté quelquefois des épreuves en me 
disant que je perdrais dessus, mais je tenais à le faire car cela 
donnait plus de force à ma collection. 


Pourquoi vous êtes-vous décidé à vous séparer de votre collection ? 

— Maintenant que j'ai quatre-vingts ans, je pense qu’il est 
temps de fermer boutique ; ce qu’il y a de certain, c’est que j’aime 
les gravures comme au premier jour. 


Avez-vous, dans une vente ou dans une galerie, trouvé des pièces 
sensationnelles, à l'insu des vendeurs ? 


— Cela m'est arrivé une fois à l'Hôtel Drouot, dans une vente, 
où il y avait un expert d’ailleurs. Dans un lot, il présentait six 
petites figurines de mode, qui étaient en fait des épreuves d’un 
tout premier état de Watteau. Elles sont maintenant à la Biblio- 
thèque Nationale. 


Lorsque vous vous êtes décidé à vendre votre collection, avez-vous 
conservé certaines pièces ? 

— Non, j'ai voulu, par honnêteté, que ma collection tout 
entière figure en vente. Je n’ai gardé que les pièces qui garnissaient 
mes murs. Par contre, j'ai racheté certaines gravures auxquelles 
je tenais, mais pas autant que je l’aurais désiré, car certaines 
ont fait trop cher. 


Quelles pièces avez-vous abandonné lors de la dernière vente ? 


— Les « Deux chevaux gris se battant dans une écurie » de 
Géricault et un beau « Port d'Anvers » de Jongkind qui ont fait 
325.000 et 280.000 francs, plus les frais. 


Quelle est l’école qui a le plus pris de valeur au cours de ces quarante 
dernières années ? 
— Les modernes, sans aucun doute. Pensez que « La Grande 
Loge » de Toulouse-Lautrec s’est payée 785.000 francs ; alors 
que je m'en étais rendu acquéreur avant la guerre à 4.500 francs. 


Les belles estampes sont-elles devenues plus rares ? 

— Il y a beaucoup moins de grandes ventes qu’autrefois. 
Il y a eu, je crois, après la guerre de 1918 pas mal de pièces venues 
de Russie, de grandes collections princières qui contenaient des 
séries imbattables. 


Conservez-vous un souvenir particulier d’un de vos achats ? 

— Oui, je savais que l’actrice Louise Balthy possédait un très 
beau portrait d'Édouard Dagoty par C. Lasinio d’après Heinsins. 
J'étais à Maurecourt pendant la guerre de 1914-1918 quand 
j'appris que la collection de Louise Balthy allait passer aux 
enchères. J'ai demandé une permission pour assister à la vente 
et j'ai pu avoir la pièce. 


Quels conseils donneriez-vous à un débutant ? 


— Je lui dirais qu’il existe des gravures de fort beau tirage 
à tous les prix. Le tout est de savoir les découvrir. Pour 2 et 
3.000 francs, on peut acheter des épreuves de très beau tirage. 


Et à un collectionneur ? 


— Il faut conserver ses gravures dans des portefeuilles. Les 
plus belles épreuves sont celles qui ne voient jamais la lumière. 
On en jouit parce qu’elles ne perdent pas leurs qualités. Il est 
indispensable également de les isoler de la poussière. 


Quelles précautions faut-il prendre pour réparer une gravure ? 
— Je n’ai jamais voulu une épreuve réparée dans ma collection. 
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Avez-vous spécialement recherché les gravures originales, à l'exclusion 
des gravures de reproduction ? 


— Les deux genres sont inséparables, surtout pour le 
XVIIIE siècle. 


Y a-t-il des « modes » dans le domaine de la gravure ? 


— Bien sûr, aujourd’hui, on aime surtout la couleur. Dans 

de : ; x 

ma dernière vente des cahiers de Bonnard et de Vuillard ont été 

adjugés 5 et 600.000 francs, alors que je les avais achetés 150.000 fr. 
il y à à peine deux ou trois ans. 


Le marché de la gravure est-il très spéculatif ? 


— Il semble que pour les modernes, il y ait des spéculations 
très fortes ; mais dans l’ensemble, le marché de la gravure offre 
une grande sécurité. 


Et les fraudes ? 


— Justement, la gravure se prête peu à la fraude ; de plus, 
il n’y a jamais de doute sur les auteurs d’une gravure. Il faut 
dire également que les marchands de gravures sont de grands 
connaisseurs, tous un peu collectionneurs et qui donnent des 
conseils très sûrs. 


Quelle est la position de l'étranger ? 


— Il y a de grands collectionneurs dans tous les pays étrangers, 
notamment en Angleterre, en Suisse et en Allemagne ; enfin 
l’Amérique compte maintenant parmi les plus gros acheteurs ; 
leurs musées achètent beaucoup de pièces de toutes les écoles, 
bien que seules les estampes modernes attirent le gros public. 


Quelle conclusion tirez-vous de votre grande expérience de la gravure ? 


— Je peux dire que je n’ai jamais connu de déception avec 
la gravure. Par contre, il n’y a pas de principe ; Petitdidier, qui 
avait une fort belle collection disait : ‘les gravures sont les obli- 
gations, les tableaux sont les actions; un jour je liquiderai 
les obligations pour acheter des actions ”. Je n’ai personnellement 
jamais eu de tableaux et les satisfactions que m'ont procurées 
les gravures me font dire que je n’ai pas eu tort de leur consacrer 
toutes mes connaissances. 


Le Portrait de Jan Six par Rembrandt se trouvait dans la collection de M. Henri 
Thomas. On ne connaît que quatre gravures du deuxième état comme celle-ci : les 
trois autres sont conservées dans des musées. « C’était la couronne de ma collec- 
tion» disait M. Henri Thomas; elle a été achetée 5.400.000 francs l’année dernière 
par un grand marchand anglais. Depuis, elle aurait été revendue en Amérique. 


VISITE AUX EXPOSITIONS 


GEGRGES BRAQUE 
CR avec son soixante-dixième 
À anniversaire, l'exposition Braque ne 
peut évidemment rien nous révéler d’un peintre 
sur lequel une abondante littérature a été 
déversée. Braque, l’un des grands du domaine 
de la peinture a peut-être été lui-même le 
plus profondément entre 1919 et 1924, lorsqu'il 
a fait éclater le mouvement cubiste qu’il avait 
créé parallèlement à Picasso. C’est en effet à 
cette époque que la densité de sa palette et la 
recherche de la composition sont les plus 
profondes. Aujourd’hui par un raffinement 
extrêmement subtil, Braque joue de ces 
camaïeux sonores avec quelque dilettantisme. 
Il y a moins d’acuité et comme une perversité 
malicieuse du jeu des surfaces moins senties 
dans leur nécessité. Cependant, toutes ces 
qualités sensibles de Braque, toute cette 
ingénuité de la lumière auréolent l’œuvre d’une 
grâce plénière (Galerie Maeght). 


PICASSO 


E° l'honneur du Musée d'Antibes, Picasso a 
consenti à organiser une exposition qui, 
pour une fois, n’est pas à la Maison de la 
Pensée, mais à la Galerie Weil, avenue 
Matignon. Il s’agit de toiles qui vont du 
cubisme à l’époque actuelle, de dessins très 
anciens, ceux des courses de taureaux aux plus 
récents et il semble que Picasso retrouve un 
nouvel académisme du trait, quelques poteries 
ne font pas oublier l’art précolombien du 
Mexique. 


HENRI DE WAROQUIER 


ARMI les peintres qui ont su garder une 
tradition du souci de la recherche méta- 
physique, Henry de Waroquier garde le 
premier rang. L’an dernier, au Salon d'Automne 
une importante rétrospective de ses tableaux 
permettait de deviner qu’il se dirigeait vers 
l’expression plastique de prise de conscience 
chez l’homme. Aujourd’hui le Musée d’Art 
Moderne nous montre des sculptures sur le 
thème d’Œdipe. Des bronzes très pleins et 
très déchirés à la fois jalonnent le cycle 
œdipien de la connaissance, de la foi, de la 
douleur puis de la sérénité. Cette œuvre, grave, 
austère, auréolée de tragique est souvent saisis- 
sante dans sa forme primitive et rocheuse ; elle 
parle en beaux accents. Waroquier sculpteur 
dépasse souvent en intensité Waroquier 
peintre. 


AU SALON DE LA JEUNE SCULPTURE 


SOUS les arbres du jardin de l'Hôtel Biron, 
k en ce musée voué à Rodin, les jeunes 
sculpteurs ont dressé dans les allées leurs 
œuvres d’une année. Devenu plus éclectique, 
le jury a accepté que des aînés y participent 
heureusement, car l’avant-garde paraît 
s’enfoncer dans une impasse en abusant de 
rythmes purement décoratifs tels les cerceaux 
d'André Bloch où ces curieux poteaux télé- 
graphiques sciés à diverses hauteurs et peints 
de diverses couleurs comme un jeu de quilles 
irrégulières dans quelque école maternelle. 
Ce sont les plus inspirés de la grande tradition 
du maître du lieu qui donnent le ton de la 
qualité au Salon de la Jeune Sculpture, et 
parmi eux un Rivière, un Volti, un Yencesse, 
un Gibert, un Leleu, un Veysset, un Dideron 
et, bien sûr, ces grands disparus Malfray, 
Maillol, Wlérick. L’avant-garde possible reste 
Szabo, Gil, Gilioli, Arp, Forani, Mastroiani. 
Le Salon se propose de renouveler la sculpture 
monumentale. Il y en a, hélas, bien peu 
d'exemples valables, 
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Foujita (né en 1886). « Déesse de la mer ». Une 
des toiles de sa dernière exposition chez Pétridès. 


Fernand Léger (né en 1881). « Le couple ». Grande 
composition exposée à la Galerie Louis Carré. 


Ci-contre : Matisse (né en 1869). « Figure », 
Gravure à la gouge, vue à la Galerie Berggruen. 


Georges Braque (né en 1882). « Fleurs » (ci- 
dessus) et « Nature Morte » (ci-dessous), deux des 
œuvres exposées à la galerie Maeght, parmi un 
ensemble de peintures récentes du grand artiste. 


NORA AURIC 


1h une gamme souvent sombre où dominent 

les bleus et les noirs profonds, Nora Auric 
se compose une musique à elle seule accordée. 
Ce sont des portraits, ceux du prince de Hesse, 
ceux de visages parisiens que l’on rencontre 
aux générales, c’est aussi des études pleines de 
poésie sur des chardons qui semblent avoir le 
bleu clair des yeux de l’artiste. La Galerie de 
l'Élysée semblait abriter un monde rare où 
tout jouait sur des questions de correspondance 
interne. 


FRANCIS SMITH 


RANCIS SMITH exalte, à la’ Galerie Marcel 
Bernheim un exotisme de bon aloi en 
couleurs très vives, décalées par principe de la 
réalité. Il se dégage de cette exposition une 
impression de vie sereine, d'harmonie préétablie 
et cette peinture n'étant pas forcée trouve 
tout naturellement sa place dans l’écrin des 
peintres de la réalité poétique. 


BASLER 


D des gouaches et peintures dessinées 
avec force, Marcel Basler donne à la 
Galerie de Seine la genèse d’un talent bien 
sympathique s’il n’est pas encore complètement 
afhrmé. Il semble chausser les sabots de Friesz 
et Dufy réunis, mais il sent l’atmosphère, la 
couleur et ce n’est déjà pas si mal. 


CHRISTIAN CAILLARD 


UN des meilleurs maîtres du groupe de 
la « Réalité poétique », Caillard, grand 
voyageur et spécialiste d’un exotisme de bon 
goût celui de la lumière pure, expose en 
plusieurs toiles le résultat de quelques semaines 
espagnoles. Il a évidemment fait abstraction 
du romantisme barrésien et retenu des ciels, 
des pierrailles une atmosphère déchiquetée et 
craquante de chaleur. Un portrait de jeune 
espagnole, une grande composition sévillane 
servent de contrôle aux sensations ; cette 
palette éclatante pousse au maximum l’expres- 
sion poétique de la nature (Galerie Bernier). 


ANDRÉ VILLEBŒUF 


[' semble toujours que Villebœuf s’amuse 

et ce doit être vrai. Mais cet amusement 
a lieu selon toutes les règles du genre peint et 
la joie qui en résulte reste d’un goût très sûr. 
L’Andalousie en trente gouaches rutilantes, 
cette invitation au voyage dans un pays que 
le peintre connait par cœur est pleine d’heu- 
reuse truculence (Galerie de l'Élysée). 


| : | Jean-Louis Forain (1852-1931). « La Tonnelle ». Litho- 
graphie qu’expose actuellement la Bibliothèque Nationale 
pour le Centième anniversaire de la naissance de Forain. 


Nora Auric. « Dolorès Amaya » figurant ré- 
cemment à l'exposition de la Galerie de l’Élysée. 


Ci-dessous : André Villebæuf. « Procession à 
Séville ». Aquarelle de la Galerie de l’Élysée. 


Carzou. « Bord de mer ». Une des toiles remarquée au cours d’une 
exposition de jeunes peintres organisée dernièrement à la Galerie Pascaud. 


Ci-dessous : Emily Lowe. « Nature morte ». Œuvre acquise par 
l’État lors de la récente exposition organisée à la Galerie André Weil. 


A gauche : Racoff. « Intérieur au miroir ». Une foile 
du peintre « naïf » exposée à la Galerie Dina Vierny. 


Ci-dessous : Francis Smith. « Paysage provençal ». 
Peinture ayant figuré à l'exposition de Marcel Bernheim. 


En « Hommage à Léonard de Vinci » le Musée du Louvre a donné une présentation d’apparat à l’immoriel 


portrait de Mona Lisa. A gauche et à droite : 


le « Portrait de Madelena Doni » par Raphaël dessiné d’après 


la Joconde et la « Femme à la perle » de J.-B. Corot, inspiré également par le chef-d'œuvre du peintre florentin. 
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Ci-contre : Étienne Peson 
(début du XVIe siècle). 
« Pieta », panneau principal 
d’un rétable commandé en 
1515 à ce peintre de Mar- 
seille et provenant du couvent 
démoli des Observantins de 
Saint-Jérôme, fondé par le 
Roi René en 1470. Expo- 
sé dans le cadre de « l’Art 
du Moyen âge dans les 
collections marseillaises » 
(Musée Cantini, Marseille). 


Ci-dessous : Paolo Uccello 
(florentin 1397-1475, école 
de). « Le triomphe de Scipion» 
important panneau de coffre, 
mesurant 80 cm. sur 2 m. 28 
provenant du legs Emile 
Peyre et exposé acivelle- 
ment au Musée des Aris 
Décoratifs dans l’une des six 
salles nouvellement aména- 
gées consacrées à l’artitalien. 
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LA BIENNALE DE VENISE ET LA 
PARTICIPATION FRANÇAISE 


1 pe vingt-sixième Biennale de Venise tire la 

majeure partie de son succès cette 
année de la participation française. Cette 
organisation sur le territoire italien d’une 
manifestation internationale est depuis fort 
longtemps un modèle du genre et aucun 
pays n’est parvenu à en organiser une 
semblable, ce qu’a pu déplorer le commissaire- 
général français Raymond Cogniat. Cependant, 
pour aussi bien réglé que soit ce ballet de 
l’art contemporain, il n’échappe pas à quelques 
faiblesses parmi lesquelles le choix des 
exposants est la plus caractéristique. La 
nécessité de faire tenir dans le cadre forcément 
assez étroit d’un pavillon le plus grand nombre 
de toiles amène les responsables à choisir les 
peintres qu’ils croient les plus présentatifs. 
Or, cette optique s’avère dans le plan national 
souvent fausse. La France heureusement 
échappe à ces démesures. 

Cette année, Raymond Cogniat a axé le 
pavillon français sur deux pôles contradictoires 
dans leur essence, Raoul Dufy et Fernand 
Léger. Le premier s’inscrit dans la grande 
tradition des « Fêtes Galantes » : art tout 
de plaisir et de spiritualité, pétillant comme 
un champagne, moderne par son moyen 
d'expression, classique par ses sources. Le 
second est le théoricien affirmé. Parti du 
cubisme, il a développé ses thèmes réduits à 
une architecture colorée, sur la plus grande 
surface murale. Dans le cadre vénitien il 
heurte peut-être, ce qui permet à Dufy de 
s'épanouir au contraire et, par suite, de 
remporter le Grand Prix 1952. 

Le fait a été remarquable de faire s’accorder 
l’abstrait et le figuratif comme ils s’accordent 
en France, c’est-à-dire selon certaines pro- 
portions. Desnoyer et Brianchon, Hartung et 
Dewasne, Lagrange équilibrant le très lourd 
Rebeyrolles. Une unité naît de ces contrastes. 
Avec les sculpteurs le même principe a été 
suivi. En donnant à Bourdelle la place 
importante, qu’une œuvre connue et estimée 
sur le plan international méritait, on ne faisait 
que renforcer la position de Germaine Richier 
et Lipchitz. La gravure, dosée entre Goerg 
Jacquemin, Vieillard et Villon, n’échappait pas 
à cette alternance-des rythmes, dans le blanc 
et noir. En plus de ces participations dans le 
cadre du bâtiment même du pavillon français, 
s’ajoutaient dans une salle du pavillon italien 
une exposition Corot où dominaïit le merveilleux 
nu de la Marietta et dans une autre salle une 
exposition du « Divisionnisme » avec Cross, 
Signac, Lucie Cousturier, Pissarro, Luce et 
Van Rysselberghe. Place Saint-Marc, l’œuvre 
gravé de Toulouse-Lautrec tel qu'il a été 
recueilli dans la collection Ludwig Charrel 
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de New-York fut un autre triomphe. Ainsi 
Venise a pu résonner d’un grand succès 
français, ce qu’elle à fait d’ailleurs de fort 
bonne grâce en complète amitié. 


ANNA LICHT 


ODÉLISTE américaine, Anna Licht qui jouit 

d’un succès flatteur outre-océan, nous 
donne à la galerie Durand-Ruel une œuvre 
peinte d’une élégante aisance, d’une sensualité 
discrète et où le trait semble un jeu raffiné, 
une écriture coquette assez désinvolte. 


GRAU SALA 


es peut-être d’une facilité toute espa- 
gnole, Grau Sala a conquis très vite un 
public qui n’attachait que peu d’importance 
à une rigueur plastique pourtant nécessaire. 
Il y a certainement en lui un coloriste extré- 
mement doué, un peintre de portraits habile, 
mais ces efforts aboutissent à un côté mode 
qui nuit à la grandeur de l’expression (galerie 


Chardin). 


DUREL 


| jt qu’il parcourt les routes de France, 
Durel a emmagasiné assez d’impressions 
pour se forger un univers spécial où rutilent 
les jaunes et les rouges comme sur une fauve 
palette. Paysagiste à l’état pur, Durel sent la 
nature par son côté durement sensuel. Les 
colzas mouillés, les pommiers tordus par le 
vent, les routes entre les haies, les toits rouges 
dans les collines, les petits ports de la côte 
bretonne sont sa patrie. Alors qu'avant il ne 
dessinait qu’assez peu, Durel s’est mis à 
composer davantage ses toiles, elles allient 
à une santé bonenfant une rigueur et un éclat 
qui font toute la valeur de ses expressions du 
paysage français. 


RENOIR A LYON 


OINCIDANT avec le Festival de Lyon d’art 
dramatique une importante  rétros- 
pective Renoir s’est installée dans le cadre du 
Palais Saint-Pierre. Une centaine de toiles 
dont deux du Musée de Vienne, une d’Oslo, 
trois de Nice et toutes celles du Louvre com- 
posent un panorama complet de l’œuvre aux 
diverses périodes créatrices. Renoir va ainsi 
du ton grave du portrait du père de Sisley à 
l’éclaboussement rose et bleu des « Grandes 
baigneuses ». 


Jean-Jacques Rousseau et Voltaire (à gauche) dans un décor de Caïthelin et Kayser ; Galerie Charpentier, 
Exposition des « Poupées et automates depuis la Renaissance » de Mme E. de Galéa. À droite: une poupée Louis XV. 


Ci-dessous : Masque Baoulé de la Côte d’lvoire Ci-dessous : Poterie péruvienne d'époque préco- 
de la collection Pierre Vérité, ayant figuré à l’expo- lombienne, exposée à la Galerie Le Corneur et 
sition de l'Afrique Noire organisée chez Leleu. Roudillon lors de la manifestation « Art du Pérou ». 


En bas, à gauche : Tapisserie de Florence du XVI® siècle‘à décor 
d’arabesques, portant la marque de Jean Roost, de Bruxelles, et 
tissée dans la manufacture protégée à cette époque par le 
Comte de Médicis (Nouvelles salles du Musée des Arts Décoratifs). 


Ci-dessous : Gino Severini (né en 1883) — « Composition ». Une 
des mosaïques de l'exposition organisée à la Galerie « Cahiers d’Art ». 


FRANCESCO GUARDI 


Le seul homme du XV ITT siècle ayant su peindre Venise 
précisément telle que nous aimons l’imaginer aujourd’hui. 


Ne et Guardi. Il y a ainsi des peintres dont le rôle est 
de communier avec leur ville, d’en traduire l’esprit de telle 
façon que leurs deux noms soient désormais inséparables. 
Pour celui en qui le nom de Venise évoque autre chose qu’une 
quelconque station touristique, il n’y a rien devant quoi il 
puisse mieux s’attarder en souvenir d'elle, que devant un 
tableau de Guardi. 

Le Vénitien Francesco Guardi fut pourtant un peintre 
modeste, presque ignoré ; peintre de vues de surcroît, l’échelon 
le plus bas dans la hiérarchie des genres, quelque chose comme 
un photographe de cartes postales. S’il prend plaisir à peindre, 
conscient de posséder un talent secondaire, il ne demande rien 
d’autre à son métier que de le faire vivre, heureux quand il 
peut vendre les vues sans originalité qu’il produit en série. 
Certaines sont même copiées sur des gravures. Comment son 
nom s'est-il seulement conservé jusqu’à nous ? Comment 
surtout expliquer le prestige qui l’entoure ? 

Trente ans après sa mort, Missaglia, un critique d’art vénitien, 
dit de lui : «Il marchait sur les traces de Canaletto mais n’en 
avait ni la science du dessin, ni les principes de l’art. » Missaglia 
ajoute, il est vrai, cette phrase dont il faudra se souvenir : 
«Si Canaletto satisfait l’œil, Guardi le séduit ». En 1855, la 
même position se retrouve sensiblement. « Les Guardi, écrit 
un autre Vénitien, Dandolo, commencent à être recherchés 
encore que les professeurs continuassent de répéter qu’ils ne 
pouvaient pas toujours être loués par quiconque voulait les 
juger selon les raisons de l’art. » Depuis 1855, les « raisons 
de l’art » ont bien évolué ; et voilà que parallèlement la répu- 
tation de Guardi s’est affirmée. Égalant celle du célèbre Cana- 
letto, elle l’a aujourd’hui dépassée et Guardi est considéré 
comme un très grand peintre, le dernier grand classique italien, 
dont le mérite fut justement de peindre au XVIIIe siècie selon 
des «raisons de l’art» qu'il fallut plusieurs décades à ses 
confrères pour redécouvrir après lui. 

Les prix d’achat, signes de la célébrité, étaient cependant 
fixés dès 1850 où il existait déjà des amateurs éclairés pour 
payer ses tableaux entre 4 et 25.000 francs. Après 1920, ils 
montent entre 15 et 30.000 francs. En 1936, il s’agit de 50 à 


Le Doge traversant la Place St. Marc et la « Place St. Marc » de Canaleïto (en bas à 
gauche) ; l’une est toute sobriété de lignes, l’autre, un fouillis très composé. Guardi a su 
ajouter au paysage de Canaletto le charme de la vie et la joyeuse agitation d’une foule heureuse, 
qui manquaient à son précurseur. La longue perspective est coupée ici par les lignes obliques 
des bâtons, comme elle est interrompue dans une marine par les longues perches des gondoles. 


Le Pont du Rialto petite toile de 30 cm. X 45 illustre un des cinq ou six sujets 
habituels du peintre qui s’était rapidement vu obligé de se cantonner dans la seule 
peinture qui se vendait aux touristes, celle des paysages. Il devait parfois même 
tomber dans le pur style carte postale en peignant ce que l’on appelle ses « Caprices » 
et dont voici un exemple, «Petite Place » (à gauche). Remarquer le jeu des lignes. 


Le Doge sur le Bucentaure, conservé au Louvre, autre thème favori de Guardi, 
les gondoles des riches vénitiens l’accompagnent dans un désordre plein de 
naturel. Il faut ici surtout remarquer la brillante technique du peintre, les détails 
des rames et des vagues, ajoutés en touches légères et le mouvement de la scène. 
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Trois détails du « Doge suivant la procession du Corpus Domini » montrent des scènes de la rue vénitienne. Hâtivement silhoueités, d’une technique presque impression- 
niste, les personnages, dont on retrouve les costumes au Palais Rezzonico, font partie de la vie de tous les jours, tout comme ces petits chiens qui ponciuent les toiles de Guardi. 
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La Piazzetta, dessin à la plume et au lavis, où se retrouve le style improvisé des 
peintures, les personnages allant et venant, le jeu des grandes capes vénitiennes 
si souvent vues de dos, un fond d’architecture et les taches noires des tricornes. 


100.000 francs, puis du double en 1942. Cette variation des 
prix suivait simplement celle de la monnaie. Elle l’a de beau- 
coup dépassée aujourd’hui. A New-York en 1951, deux petits 
passages ont fait ensemble 5 millions et demi. Plusieurs 
Guardi passèrent en vente à Londres ces deux dernières 
années. Ils furent payés de 2 à 6 millions pour les toiles 
importantes et toujours au moins 4 à 600.000 francs pour de 
toutes petites de vingt centimètres de long. En Juin dernier 
à Paris, le Guardi de la collection Cognacq fut payé 4 millions. 
Les dessins valent en moyenne entre 20 et 50.000 francs. 


Les catalogues de vente utilisent un vocabulaire très nuancé. 
Attribué à Guardi c’est peut-être lui-même et plus proba- 
blement un de ses frères ou son fils Giacomo. Sous cette 
rubrique un tableau fit l’année dernière 1.710.000 francs. 
École de Guardi groupe toutes les vues de Venise du XVIIIe 
bien enlevées et un tant soit peu lumineuses. La qualité, la 
taille sont variables et le prix évolue de 20.000 à 200.000 francs 
(ce dernier à la vente Cognacq, frais compris). Genre de 
Guardi enfin, désigne un tableau analogue aux précédents 
mais qui peut très bien dater du XIXe, De bonne qualité il 
vaut quelques dizaines de milliers de francs. Avec un pareil 
éventail d’étiquettes, tout ce qui de près ou de loin peut être 
rattaché à Guardi, se réclame de son nom, tel en est aujour- 
d’hui le prestige. 


Il faut regarder côte à côte un Canaletto et un Guardi, les 


deux inséparables des musées. On ne voit d’abord que deux- 


vues anciennes de Venise également alertes et colorées. Puis, 
peu à peu, le Guardi se détache. Les nuages se dissolvent 
mieux dans l’atmosphère un peu brumeuse de l’été. Les contours 
des palais se perdent mieux en halo dans le flamboiement des 
façades blanches écrasées de soleil. C’est Venise telle que nous 
l’avons connue ou du moins telle qu’il nous en souvient. De 
Guardi à Canaletto il y a cette différence d’un frémissement 
de vie par-dessus l’architecture qui distingue un motet de 
Vittoria d’un motet de Palestrina. Si l’ombre d’un vénitien 
revenait près de nous elle aurait tôt fait de nous montrer par 
le compas et la règle combien Canaletto est plus exact et plus 
digne d’être admiré ; mais le Vénitien n’a pas connu Turner, 
ni Corot, ni Monet, il ne saurait donc voir comme nous. Et 
le miracle c’est justement que Guardi non plus n’a pas connu 
Turner, ni Corot, ni Monet et que pourtant il a su voir. 
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Le vénitien du XVIII siècle vit sur son passé. Sceptique, 
veule et plus ou moins corrompu, il a perdu l’esprit d’entre- 
prise qui l’avait mis au premier rang. La misère et le luxe, 
le libertinage et l’intransigeance rétrograde se côtoient dans 
la ville isolée de la terre, qui est en train de devenir un musée. 
En peinture, un seul grand nom, adulé de tous : Tiepolo. Mais 
Tiepolo n’apporte aucune vision neuve, il n’est rien d’autre 
qu’un renouveau de Véronèse. Véronèse lui-même n'était 
même pas au point le plus avancé où fût parvenu l’art vénitien, 
car le dernier pas de cet art c’est le Tintoret qui le lui fit faire, 
et le véritable continuateur du Tintoret, il faut aller le chercher 
à Tolède, c’est le Greco. Ainsi pas une flamme nouvelle n’anime 
la grande peinture sous les yeux de Guardi. 


Un seul courant original, mais déconsidéré : celui des védu- 
istes. Venise est un centre touristique. Les Anglais en parti- 
culier aiment en rapporter des souvenirs, peintures pour les 
plus riches, gravures pour les autres. Des ateliers spécialisés 
existent pour les leur fournir. Le premier en date des peintres 
de vues semble avoir été au XVIIe siècle Luca Carlevaris. 
Depuis, ce genre simple et direct a prospéré. C’est le plus 
humble mais le seul (hormis pour l’illustre seigneur Tiepolo) 
à pouvoir à peu près nourrir son homme. Son représentant 
le plus en vue est Canaletto qui voyagea même en Angleterre 
et y connut la notoriété. 


En 1750, Guardi a déjà trente-huit ans. Il a appris la peinture 
dans le modeste atelier fondé par son père et dirigé maintenant 
par son frère aîné. Tiepolo avait épousé sa sœur, mais il ne 
semble rien devoir à cet illustre beau-frère. Longtemps Guardi 
tenta sa chance dans les grandes machines historiques ou reli- 
gieuses selon le goût traditionnel, mais les nécessités de l’exis- 
tence le contraignirent entre 1740 et 1760 à se consacrer 
entièrement aux vues classiques de sa ville, le grand canal et 
le Rialto, la place Saint-Marc et la Piazetta, la Salute et la 
Lagune. Inlassablement désormais il reproduira ces sujets, 
modifiant des détails sur commande et consentant des rabais. 
C'était de bas ouvrage, il se savait ; ses lettres sont timides 
et sans illusion. Le grand maître du genre, Canaletto, avait 
déjà eu grand peine à se faire admettre à l’Académie véni- 
tienne. Lui-même y obtint une toute petite place en 1784. 
En 1793, il mourait, jouissant d’une notoriété locale. Son fils 
Giacomo vécut dessus en imitant les œuvres paternelles de 
son mieux. Aujourd’hui encore nul expert ne connaît de limite 
certaine entre les Giacomo et les Francesco Guardi. On admet 
seulement que les œuvres un peu faibles sont de la main du fils. 


Voilà l’homme tel qu'il fût. Quant aux œuvres c’est une 
autre histoire. Ce peintre, sans professeur, sans modèle et 
sans voyage, a inventé tout seul une manière rien qu’en peignant 
les choses comme elles lui plaisaient. Plus qu’une manière 
même, une esthétique. La manière, il la devait sans doute un 
peu au Génois Magnasco dont le procédé de la « tache » dut 
être introduit à Venise par les Ricci. L’esthétique c’était la 
façon de voir Venise. Où Canaletto exaltait les lignes savantes, 
il fit chanter les lumières et glisser les reflets, créant la pers- 
pective de dégradés de clair obscur. On a souvent à son sujet 
parlé d’impressionnisme. Sans doute une de ses dernières toiles 
où les îles sont à l’horizon une ligne blanche entre ciel et mer, 
tandis qu’au premier plan glisse impalpable une gondole, 
sans doute cette toile extrême évoque-t-elle Monet à Étretat, 
mais il faut craindre ces étiquettes qui veulent tout résoudre 
d’un mot. Par bien des côtés de sa technique, de sa palette, il 
demeure attaché à son siècle. Par le côté encore conventionnel 
de nombre de ces sujets aussi, en particulier les « Caprices », 
ou paysages de fantaisie, dans lesquels les ruines se reflètent 
dans les eaux à la Hubert Robert. Par le côté narratif de ses 
œuvres surtout, essentiellement absent d’une toile impression- 
niste. Ces réserves faites il est certain que, comme peintre du 
XVIII siècle, il est presque le seul italien qui ait su d’instinct 
renouveler le langage et amorcer l’avenir. Si chez lui on devine 
parfois Delacroix dans une tempête ou Monet dans une lagune, 
Guardi n’est pour autant ni romantique, ni impressionniste. 
Il est un précurseur, et c’est déjà beaucoup. FIN. 


Le doge se rend à la Salute une fois de plus et Guardi est toujour 
fixer sur sa toile ce vivant souvenir du XVIIIe vénitien (Musée 
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£ours des tableaux anciens et modernes 


Marguerite Gérard (1761- 
1837). « La jeune fille 
aux colombes ». Toile 
62 x 50 cm., ayant figuré 
k à la vente Gabriel Cognacq, 
4f le 11 juin à l'Hôtel Drouot 
4x Qetvende 750.000 francs(l). 


Maurice-Quentin de la 
Tour (1704-1788). «Por D 
trait de D'’Alembert ». 
Pastel et crayon noir de 
28 x 23 cm., préparation 
pour le portrait du Musée du 
Louvre qui fut exposé au 
Salon 1765. Il a été payé un 
million à la vente Cognacq, 
le [1 juin à l'Hôtel Drouot (2). 


Nicolas-Antoine Taunay (école française, 1755-1830) « La Halte ». Aelbert Cuyp (hollandais, 1620-1691). « Le berger pêcheur », pzinture 
Petite peinture sur bois mesurant 22 * 27 cm., vendue pour la somme sur bois, 49 cm. * 63 cm., présentée à l'Hôtel Drouot lors de la vente de 
de 212.100 francs, frais compris, à l'Hôtel Drouot, le 21 mai dernier. la collection Gabriel Cognacq, le 11 juin. Prix : 630.000 francs (4). 
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Pieter 11 Bruegel (flamand, 1564-1638). « Les plaisirs champêtres ». John Constable (anglais, 1776-1837) « La cathédrale de Salisbury », 
Peinture sur bois, 41 * 58 cm., vendue 1.800.000 francs, le 6 juin, à datée 1823. Peinture, mesurant 63 * 76 cm., vendue 21.525 £ à Londres 
l'Hôtel Drouot. C'est un des Bruegel « d’Enfer » les plus chers: la le 16 mai: 21.100.000 francs. L'artiste peignit deux tableaux de ce 
composition et l'animation des personnages en expliquent le prix (5). sujet, dont l’autre se trouve dans la collection Frick, à New-York (6). 
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22 Les prix de ventes publiques sont les prix 
d’achat réels, tous frais de vente compris. 


Mary Cassatt (1845-1927) 
« Jeune femme tenant un bébé 
sur ses genoux » toile 69 x 59 
vendue 365.000 francs, le 
28 mai, à Paris. Le lendemain, 
un pastel de la même artiste 
s'est payé 472.500 francs. 
Comme Degas, dont elle était 
l'élève, Mary  Cassatt est 
souvent bien plus cotée pour 
ses pastels, très poussés, 
« que pour ses peintures (7). 


Chaïm Soutine (1894-1944) b 
« La route rouge », toile 
73 X 54 poussée à 2.300.000 
francs à la vente de tableaux 
modernes qui a eu lieu à 
l'Hôtel Drouot le 25 juin. Les 
œuvres de Soutine sont rares 
sur le marché ; l’année dernière 
une œuvre d'inspiration sem- 
blable « la route montante », 
54 X 65, avait trouvé ac- 
quéreur à 1.220.000 francs (8). 


Suzanne Valadon (1867-1938) « Paysage de l’Ain », toile 65 X 81, datée Camille Pissarro (1830-1903) « Pruniers en fleurs à Pontoise ». On 
1917. Les œuvres de Valadon montent : il y a deux ans, elles se payaient peut dater cette toile de 46 X 55 cm., vers les années 1874; la couleur y a 
150.000 francs ; l’année dernière, une grande toile se vendait 557.000 frs; une part plus importante que le dessin. Estimée 800.000 francs, elle a été 
celle-ci a été poussée à 870.000 francs, le 28 mai, Hôtel Drouot (9). vendue 1.580.000 francs, le 28 mai dernier, à l'Hôtel Drouot (10). 


Alfred Dedreux (1810-1860) « Les cavaliers au chien » aquarelle, 14 X 25 1/2 cm., Marie Laurencin (née en 1825) « Personnages de la Comédie 
vendue 290.000 francs, le 28 mai, à l'Hôtel Drouot. L'année dernière, une aquarelle Italienne », toile 33 x 41 cm., vendue 99.500 francs à l'Hôtel 
représentant également une scène de sport ne s'était vendue que 42.500 francs (1 1). Drouot, le 12 mai, lors d’une vente de tableaux modernes (12). 
v 
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CHARLES CRESSENT 


Un nom qui exprime à lui seul depuis 
deux siècles et demi le style Régence. 


NÉ 
Pret 


24 


U N ébéniste domine l’époque Régence : Charles Cressent. 
Ce n’est pas une consécration tardive, car en 1719, à l’âge de 
34 ans, il recevait le titre officiel d’ébéniste du Régent, et 
fournissait les meubles du Palais Royal. Il en acquit suffi- 
samment de profit pour devenir un des collectionneurs les plus 
en vue de son temps. Ses productions s’étalent sur plus de 
cinquante années : né en 1685, mort en 1768, Cressent a traversé 
trois styles de l’histoire du meuble français. Mais le seul auquel 
il ait incontestablement imposé son génie créateur est le style 
Régence. C’est à ce titre qu’il est passé à la postérité ; c’est 
aussi pour les meubles de cette époque que les grands collec- 
tionneurs offrent des fortunes. 

Le plus gros prix offert pour un meuble a été atteint tout 
dernièrement dans une vente qui s’est déroulée à la galerie 
Charpentier : c'était une commode annoncée d’époque 
Régence. Elle fut payée 6.700.000 francs. Une référence de 
poids (qui ne figurait pas au catalogue) avait décidé de son 
attribution à Cressent, car le Louvre conserve une commode 
«aux singes », provenant de la collection Schlichting, qui 
présente de très nombreuses analogies, et qui passe pour une 
œuvre véritable de Cressent. Quelques semaines plus tard, 
également à la galerie Charpentier, passaient deux très belles 
bibliothèques basses à portes grillagées d’époque Régence. 
Elles furent poussées au prix inattendu de 7.800.000 francs. 
Il n’y avait pour ces meubles (que nous avons reproduits dans 
notre précédent numéro) aucune référence possible à des 
meubles répertoriés, mais il est significatif de constater que 
leur prix les fit aussitôt attribuer à Cressent, car lui seul nous a 
habitués à de pareilles enchères. Personne n'aurait pensé à 
en offrir une telle somme s’il n’était possible de les attribuer 
à Cressent. Avant la guerre, des exemples semblables étaient 
mentionnés dans les annales de la curiosité ; en 1937, à la vente 
Burot, une commode attribuée à Cressent s'était adjugée 
185.000 francs. Et si l’on veut remonter plus loin encore, on 
trouve « deux corps de bibliothèque » dans la vente Bonnier 
de la Maison, effectuée en 1774, six ans à peine après la mort 
de Cressent : elles furent acquises pour la forte somme de 
3.201 livres (à l’époque, une belle chaise se payait dix livres 
chez un ébéniste en vogue). 

Dessinateur, ébéniste, sculpteur et ciseleur, Charles Cressent 
quitte l’atelier de son père, sculpteur sur bois à Amiens, pour 
s'établir à Paris. A vingt-neuf ans, il est reçu membre de 
l’académie de Saint-Luc ; deux ans plus tard, il épouse la veuve 
de Joseph Poitou, ébéniste du duc d’Orléans ; deux années 
passent encore et le voilà à son tour ébéniste du Régent. 
Désormais il restera jusqu’à sa mort ébéniste attitré de la famille 
d’Orléans. En outre il travaille pour les cours de Bavière et de 


Portugal, cependant que les amateurs de l’époque reconnaissent 
toute la personnalité de son talent et accordent à ses ouvrages 
les prix qui consacrent encore aujourd’hui la force de son style. 

Au début du XVIIIE siècle, un renouveau est espéré de tous. 
Le style Louis XIV, l’ébène endeuillée de Boulle et l’argent 
triste de Ballin ennuient. Ils sont trop solennels pour la Cour. 
En attendant le règne de Louis XV, les mœurs et les arts 
s'efforcent d’allier grâce et somptuosité. Charles Cressent 
arrive juste à temps pour traduire le goût du jour. Après Boulle, 
il semble bien avoir été l’un des premiers à utiliser le bronze 
comme élément capital dans la décoration du meuble. Loin 
des réminiscences italiennes et flamandes, sa conception se 
veut et s’affirme purement française : équilibre, sobriété, 
élégance, richesse. Il pratique pour cela un travail de marqueterie 
assez simple, rehaussé de bronzes pittoresques. 

Sièges, meubles, cartels, luminaires, plus quelques bustes 
en bronzes, constituent la production de Cressent. IL est 
cependant difficile d'approfondir la connaissance de son œuvre. 
Les trois ou quatre ventes qu’il organisa de son vivant n'en 
font connaître qu’une partie ; les meubles qu'il exécuta pour 
le Palais Royal sont détruits ou disparus. Pour comble de 
difficulté peu de meubles portent sa signature, sauf quelques 


A gauche : Armoire conservée 
au Musée des Arts Décoratifs 
datant de la deuxième période 
de Charles Cressent. Les lignes 
sont d’une grande sobriété, le 
placage de bois très simple, 
formant des panneaux encadrés 
de frises en bronze ciselé. Les 
quatre grands panneaux sont 
ornés de figures symboliques. 


Ci-contre : Bureau plat du 
Musée du Louvre. Les lignes sont 
encore celles des tables-bureaux 
de Boulle ; la qualité du placage 
et des bronzes le font regarder 
comme une œuvre de Cressent. 
Aux quatre angles, des « espagno- 
lettes » finement ciselée; sur les 
côtés, des mascarons ; aux pieds, 
quatre sabots particulièrement 
remarquables, à motifs de griffes 
surmontées de feuilles d’acanthe. 
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Commode à trois rangées de tiroirs sans traverse : 
une innovation due à Charles Cressent. Celle que 
nous montrons, avec sa forme basse, date du début 
de l’époque Régence. Donnée à Cressent, elle s’est 
vendue 1.100.000 francs à Nice il y a deux ans 
lôrs d’une grande vente. Il faudrait la placer parmi 
les productions de sa première période. L’orne- 
mentation de bronze s'étend sur tout le meuble, et 
dissimule dans ses motifs les poignées de tirage. 
La hauteur du coffre s’allégera avec le style Louis XV. 


pièces de la fin de sa carrière. De toutes façons, aucune œuvre 
d'époque Régence ne peut porter son estampille de maître- 
ébéniste, puisque le régime des Corporations instituant 
l’obligation de signer tout meuble destiné au commerce ne 
date que du règne de Louis XV. On lui doit avec certitude le 
médailler de Louis d’Orléans, conservé à la Bibliothèque 
Nationale. On s’accorde également à le reconnaître comme 
l’auteur de la commode du Louvre dont nous avons déjà parlé, 
d’un bureau plat également conservé au Louvre, d’une commode 
de la collection Wallace, et de différentes pièces que les musées 
désignent comme étant « attribuées à » Cressent. 

Ces attributions sont dues aux bronzes. Cressent en exécute 
les dessins, il en assure la fonte dans ses propres ateliers, les 
cisèle lui-même, au mépris des conventions corporatives. 
Plusieurs procès-verbaux relatent qu’il eut maille à partir à 
plusieurs reprises, entre 1723 et 1743 avec la corporation des 
bronziers, jaloux de leurs prérogatives. Cressent dessinateur 
subit l’influence de Robert de Lotte, l’architecte de Louis XIV, 
un novateur qui sut trouver dans le grandiose le secret de 
l'élégance et du raffinement : au dire de ses contemporains, 
c’est lui qui bouleversa les plans et la décoration des intérieurs, 
c’est lui aussi qui aurait inventé les cheminées basses ornées 


Panneau provenant d’une grande bibliothèque 
murale, caractéristique de style de Charles Cressent : 
prédominence des motifs de bronze doré sur fond 
de placage « en feuilles » (collection du Baron de X). 


Commode « aux singes » vendue récemment 
6.700.000 francs au cours d’une grande vente à la 
Galerie Charpentier. Sur les côtés, le meuble ouvre 
à deux vantaux dont les poignées sont deux feuilles 
d’acanthe. La finesse des bronzes et leur inspiration 
permettent d'attribuer cette commode à Cressent, 
d'autant plus qu’un exemple presque identique 
figure sous la même étiquette au Musée du Louvre. 


Cartel d’applique Régence en bronze ciselé 
conservé au Musée des Arts Décoratifs. Les motifs 
chers à Cressent s’y trouvent réunis : rinceaux 
ornementés, mascarons, quadrillages ajourés. Le 
socle montre un mufle de lion et deux têtes de dragons. 


26 


Petit panneau du même ensemble de bibliothèque; 
on y retrouve les mêmes motifs d'encadrement qui 
dissimulent les entrées de serrure dans une déco- 
ration de rocailles. En haut : mascaron et trophée. 


Commode à rocailles de la collection Burof, classée 
parmi les œuvres de la première période de 
Cressent. Elle s’est payée 210.000 francs en 1937. 
La commode de gauche ne date que du début 
de la seconde période (1740). Dans sa struciure 
la commode de la collection Burot accuse des lignes 
plus lourdes. Les bronzes ont plus de lourdeur, 
autant dans leur dessin que dans leur disposition. 


de glace. Cressent sculpteur fut l’élève du grand Girardon, de 
« l’équipe de Versailles » : il s’inspire des compositions de 
Gillot et de Watteau. Les singeries de Christophe Huet se 
retrouvent sur ses commodes, dans des décors de fleurs, de 
guirlandes et de coquilles. A Pillement, il emprunte ses groupes 
d’enfants allégoriques symbolisant les arts. En mascarons : 
des têtes de satyres, de sphinx et des dragons. En médaillons : 
des Empereurs romains, des chiens, des animaux de toutes 
sortes. En chutes et angles de meubles : figures gainées de 
femmes (espagnolettes) angelots, feuilles d’acanthe très déco- 
ratives (parfois ajourées ; elles iront en s’amenuisant au fur et 
à mesure que l’on avance dans le Louis XV). 

Le travail de l’ébénisterie de Cressent est de la plus grande 
sobriété ; tout au plus une marqueterie de petits dessins 
géométriques en bois de rose ou d’amarante. Par contre, la 
fabrication est soignée jusqu’à la perfection. Alors que les 
meubles de Boulle ont des qualités purement visuelles, au 
détriment bien souvent de la solidité, ceux de Cressent sont 
d’une construction remarquable. Portes vantaux et tiroirs sont 
ajustés avec autant d’art que de technique. Les lignes au 

emeurant savent être gracieuses. On doit à Cressent ébéniste 
la commode de forme galbée et une innovation qui prouve à 
elle seule ses qualités de technicien, les tiroirs sans traverse. 
Ses premières commodes ont les lignes qui feront le style 
Louis XV : profil mouvementé en arbalète, profil sinueux de la 
traverse inférieure. On confond parfois Cressent et Gaudreaux 


Médailler à deux corps exécuté en 1748 pour Louis d'Orléans 
et actuellement conservé à la Bibliothèque Nationale. L’allègement 
de la sculpture donne plus de souplesse au meuble, ainsi que les 
angles arrondis ; la traverse inférieure est encore très mouvementée, 
fandis que le couronnement est conçu pour supporter le 
buste du Duc d’Orléans et une petite statuette de chaque côté. 


DR D NE ue 2 
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Fauteuil attribué à Cressent du Musée des Aris Décoratifs : c’est 
un siège long et confortable, aux pieds bas et très cambrés. La 
sculpture s'étend sur toutes les moulurations du bois. L’estampille 
de Cressent sur un meuble est rarissime, car même après sa 
réception à la maîtrise, le célèbre ébéniste n’en usa que très rarement. 


k 


(1680-1751) qui fut Principal de sa corporation, fournisseur 
de garde-meuble de la couronne de 1726 à sa mort ; très 
estimé de ses contemporains, Gaudreaux est tombé dans l’oubli 
pour n’avoir signé aucun de ses meubles. Sa manière est proche 
de celle de Cressent, mais pour ses bronzes, il fait appel à 
Caffieri dont le style est plus échevelé. 

La carrière de Cressent se scinde en trois périodes dont 
chacune offre un intérêt particulier : ces périodes correspondent 
en fait à trois étapes du mobilier au XVIII: siècle, le Régence de 
Philippe d'Orléans, le règne personnel de Louis XV ; puis les 
règnes des favorites, en commençant par Mme de Pompadour 
qui influença, avec son frère le marquis de Marigny, l’art autant 
que le gouvernement. Ces trois périodes n’ont pas des dates 
aussi strictes que celles de la grande Histoire. Elles délimitent 
seulement trois étapes de la vie de Cressent, assez nettement 
différenciées. 

La période Régence proprement dite jusqu’en 1723 se termine 
ainsi avec l’avènement de Louis XV. Les meubles sont lourds, 
les formes mouvementées, les bronzes très « gras ». C’est le 
nouveau style mais qui ira en s’affirmant. On le trouve dans 
la commode de la Collection Wallace, dans celle du Musée de 
Meaux et celle de la vente Burot. 

Avec le règne personnel de Louis XV, la tendance générale 
est à l’allègement des lignes et des formes. Cressent s’en 
inspire sans y céder complètement surtout au début : il produit 
alors un style « Régence attardée » qu'illustre bien la commode 
aux deux enfants balançant un singe de la collection Schlichtig. 
La commode est plus ventrue et plus galbée que jamais, mais 
le sujet décoratif est toute finesse. De la même période date 
un cartel de la collection Wallace. Le meuble médailler de 
Louis d'Orléans, fils du Régent marque la fin de cette seconde 
période et annonce la troisième, celle où Cressent subit 
l'influence de l’antique et indique ainsi les caractères des 
prochains styles : le Louis XVI et l’Empire. 

Cette dernière période débute aux environs de 1750. Cressent 
mourra en 1768 ; il aura participé au mouvement créé par la 
Marquise de Pompadour : les lignes sont dépouillées et le sujet 
décoratif emprunté à l’histoire. Deux armoires de l’ancienne 
collection Boni de Castellane illustrent cette dernière période. 
La structure générale est rectiligne ; des amours figurent des 
allégories de bronze sur un fond de bois satiné. L'intérêt que 
l’on porte à cette période est généralement moindre. Cressent 
a atteint son point culminant lorsqu'il ne s’est pas soumis aux 
exigences de la mode, et il faut lui conserver le titre d’Ébéniste 
de la Régence. FIN, 


Cours des sièges et meubles 


Petite chaise-longue en deux parties 
172.100 francs le 28 mai lors de la dispersion, à l'Hôtel Drouot, du mobilier 
du château de Saint-N... La garniture, à coussin mobile, en damas crème, 
s’harmonise avec le bois mouluré et sculpté de fleurettes, repeint crème (15). 


Commode galbée d'époque 
Louis XIV en marqueterie dans 
le goût des Boulle, ébénistes 
auxquels nous avons consacré 
un article dans notre numéro 
d'avril dernier. Elle est en ébène 
et application d’arabesques en 
cuivre, avec un dessus de marbre 
noir. Hauteur : 0 m. 88, larg. : 
Lam 225 prof. M 0Mmm6S. 
Prix : 212.000 francs, le 9 mai 
à la Galerie Charpentier (16). 
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d'époque 


Louis 


XV, payée } 


Bureau dos d’âne d'époque 
Louis XV. Il est décoré sur toutes 
ses faces en laque à décor de 
paysage et de personnages chinois 
en couleurs et or sur fond noir. 
L'ornementation de bronze doré 
est constituée par des moulures 
d'encadrement. Prix atteint 

1.750.000 francs, lors de la vente 
Gabriel Cognacq, dirigée à l'Hôtel 
Drouot, le 11 juin dernier (13). 


Petit bureau anglais d'époque 
Queen Anne (début XVIIIE siècle) 
en noyer, sur pieds galbés sculptés 
de coquilles. Poignées et entrées 
de serrure en cuivre. Présenté 
à Londres, le 24 mai dernier, au 
cours de la vente de la collection 
Fred Skull, ce meuble s’est vendu 
945 £, soit 926.000 francs (1 4). 


Commode d'époque Régence 
en" bois de violette ouvrant à 
trois tiroirs; Îles montants 
arrondis sont ornés de canne- 
lures à fond de cuivre, les orne- 
ments (poignées de tirage, entrée 
de serrure, tablier, sabots) sont 
en bronze ciselé; dessins de bois 
de placage. Ce meuble accidenté 
a trouvé preneur à 78.500 frs, 
le 21 mai, à l'hôtel Drouot (17). 


v 


Les prix de ventes publiques ‘sont les prix 
d’achat réels, tous frais de vente compris. 


4 Fauteuil de bureau d'époque Louis XVI, à décor curieux : le dossier ajouré 
est décoré d’une lyre et les accoudoirs treillagés. Garniture de cuir rouge; 
bois laqué blanc. Un amateur en a offert 87.500 frs à Drouot, le 30 mai (18). 


Commode d'époque Transition vendue 245.000 frs, le 9 mai, à la Galerie 
Charpentier. Modèle simple : bois de placage marqueté en feuilles, trois rangs 
de tiroirs, pieds cambrés ; largeur : | m. 12, profondeur : 0 m. 50 (19). 


Une des deux commodes formant pendants de la collection Cognacq, 
payées 1.430.000 francs le 11 juin, à l'Hôtel Drouot. Leur époque est 
Transition ; leurs dimensions sont petites : 87 cm. de haut, | m.11 de large 
et 47 cm. de profondeur. Les deux tiroirs sont sans traverse (20). 


Important secrétaire à doucine de l’époque Louis XV, de forme mouve- 


PRICE EE RAR AR ARS mentée en bois de placage et bois de bout, à décor de branchages fleuris. 
érié Ce meuble (haut : | m. 52, larg. : | m. 08, prof. : O0 m. 44) faisait partie 

de la collection Cognacq; 1.050.000 francs à l'Hôtel Drouot, le 1 1 juin (21). 
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Petit lit de repos d'époque Louis XVI en bois naturel sculpté sur toutes 
ses faces : ses dimensions sont de | m.65 pour la longueur, 0 m. 63 pour la 
largeur et 0 m. 96 pour la hauteur. Les montants à colonnes balustres sont 
terminés en crosses ; les décors sculptés sont à motifs de feuilles d’eau, perles 
et enfilages de piastres. Prix : 485.000 francs à l'Hôtel Drouot, le 9juin (22). 
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Petit bureau bonheur du jour 
d'époque Louis XVI en placage 
d’acajou. La partie médiane ouvre 
par un cylindre dissimulant deux 
petits tiroirs dont l’un est orné de g RARE NA 
godets écritoires en argent; les deux 
portes supérieures sont vitrées et 
le dessus du meuble est garni d’un 
marbre blanc à galerie de cuivre. 
Hauteur : | m. 44, largeur : 0 m. 65, 
prof. : 0 m. 45. Prix à l'Hôtel Drouot, 
ie 29 mai: 182.000 francs (23). 
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Buffet d'époque romantique ouvrant à deux portes et 
deux tiroirs; hauteur, avec l’étagère à fond de glace : 
[ m. 65. Il faisait partie de la chambre à coucher vendue 
945.000 frs lors de la vente des collections Lazzaroni, 
à Nice, le 18 juin. Tous ces meubles étaient en bois de 
rose, et ornés de bronzes et de plaques de porce- 
laine à médaillons de fleurs et personnages (25). 
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PEN 
Jardinière ovale en acajou d'époque Louis XVI à montants 
rectangulaires. Elle mesure 72 cm. de haut, 57 cm. de large 
et 43 cm. de profondeur. Un bassin en tôle garnit l’intérieur. 
Prix à l’Hôtel Drouot, le 6 juin 1952 : 188.000 francs (24). 


Lit en acajou fin XVIIIe siècle estampillé Georges Jacob vendu 225.000frs 
à l'Hôtel Drouot, le 9 juin. Il repose sur quatre pieds à griffes ; les montants 
droits sont sculptés de chouettes et d’amours. | m. 90 < | m. 33 (26). 


Petit meuble d’appui d'époque fin Louis XV ouvrant à deux vantaux 
coulissant; ceux-ci découvrent des tiroirs intérieurs et une tablette. Il est 
en bois de placage et porte l’estampille R.V.L.C., qui désigne l’ébéniste 
Roger Vandercruse dit Lacroix. Présenté lors de la vente Gabriel Cognacq 
4 ce meuble a trouvé preneur à 510.000 francs, le 11 juin dernier (27). 
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Une des deux bibliothèques en acajou } 
et marqueterie de cuivre, des années 
1830-1840, vendues 111.500 francs à 
l'Hôtel Drouot, le 28 mai. Portes vitrées 
ornées de rinceaux et palmettes (28). 


A 
Chaise et fauteuil gondoles en » 
palissandre et filets de cuivre 
estampillés Jeanselme qui figu- 
rèrent à l’exposition du Musée 
des Arts Décoratifs, « Ébénistes 
parisiens de 1800 à 1850 ». Le 
salon (huit chaises et quatre fau- 
teuils), s’est vendu 340.000 frs 
à l'Hôtel Drouot, le 28 mai. Les 
sièges étaient garnis de soierie 
rayée verte et blanche (28). 


Petit bureau bonheur du jour d'époque Louis XVI de 
modèle classique; il repose sur quatre pieds gaines et 
ouvre à trois vantaux dont un coulissant à la partie supé- 
rieure. Des guirlandes de fleurs, des vases et des frises 
d’entrelacs sont marquetés sur un fond de bois clair. Prix 
à l'Hôtel Drouot, le 6 juin dernier, 158.000 francs (29). 


Table à ouvrage d'époque 
Charles X en bois de loupe 
marqueté de filets foncés. 
Les quatre pieds cambrés 
sont reliés par une traverse 
d'entrejambe; le plateau 
mobile, muni d’une glace, 
découvre de nombreux ca- 
siers. Dimensions : hauteur: 
Om.72 ; largeur : O m. 50, 
profondeur : O0 m. 35. 
Prix : 145.500 frs à l’H6- 
4 tel Drouot, le 6 juin (30). 
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Le style et l’influence de Nicola Pellipario se reconnaissent bien sur les deux premiers plats, de la collection Nicolier. Sur celui de gauche, « Roi recevant des 
présents », remarquer la composition calme et harmonieuse, le dessin très pur du maître. Sur celui du centre, signé Xanto, daté 1537, même impression d’équilibre un | 
peu statique, remarquable précision du dessin et emploi encore discret des noirs. Dans « Daphné changée en laurier » à droite, certainement de Xanto quoique non 


signé, seul le personnage couché du bas rappelle encore le style de Pellipario, le reste de la scène plein de mouvement, indique déjà l'orientation suivie plus tard par Xanto. 
À noter la distribution des personnages et des nuages qui, en évitant presque le fond du plat, équilibre la scène sur le marli et donne ainsi parfaitement l'illusion d’un tableau. 


LES MAJOLIQUES 
D’URBINO 


Comment les céramistes d'Urbino ont réussi à 
interpréter l’art pictural de la Renaissance. 


RE sur des plats et sur des vases des tableaux 
directement transposés, de façon à ce qu'ils en épousent 
étroitement la forme, telle est l’entreprise hardie que menèrent 
à bien les artistes d’Urbino. Les Italiens possédèrent à la fin 
du xv® siècle une technique suffisamment parfaite pour que 


cette formule du « décor historié » devint une réussite. De. 


leurs ateliers sont sorties des pièces dont les compositions et 
les coloris suivent une évolution artistique qui prend naissance 
avec le xvi® siècle, atteint rapidement son apogée et tombe en 
décadence avec les dernières années du siècle. 


Le principe d’Urbino réside dans son décor : de même que 
pas un pouce de toile n’apparaît sur un tableau, le blanc de 
l’émail n’est nulle part à découvert sur un Urbino. Les modèles 
sont directement empruntés aux plus grands peintres du temps 
(et principalement à l’illustre artiste né à Urbino, Raphaël) ; ce 
sont surtout des scènes tirées de la mythologie et, plus rarement, 
de l'Histoire sainte ou de l’Histoire romaine. 


La transposition du tableau exige évidemment beaucoup 
d’habileté de la part du décorateur. Le musée du Louvre 
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conserve une salière, où le « tableau » couvre non seulement la 
partie supérieure mais encore toute la dépression du récipient 
et sur les côtés, chaque rainure, chaque cannelure qui forme la 
grosse mouluration de la base. Les grands céramistes tirent 
parti souvent de ces difficultés en plaçant, par exemple, 
l’essentiel de la scène et les principaux personnages sur le marli 
d’un plat et en n’utilisant le fond que pour situer un accessoire 
ou un personnage secondaire. C’est ainsi qu’une sorte de plat 
typiquement italien, le « tondino », à très profonde dépression 
centrale entourée d’un large marli droit, exige une réelle adresse 
dans l’exécution du «trompe l’œil » pour que ne soit pas 
choquante la différence des niveaux. 


La soumission du majoliste au peintre est d’ailleurs relative, 
car s’il dispose bien, en effet, de l’agencement général et des 
attitudes des personnages, par contre il doit adapter ces données 
à sa propre technique sur le triple plan de la composition, de 
l’exécution et de la palette. On donne généralement le nom de 
majolique aux faïences hispano-mauresques à décor plein, 
importées des Baléares et qui servirent au xv® siècle de premiers 


modèles aux potiers de Faenza, d’Urbino et de Deruta. De là 


— poteries « de Majorque » — ce nom espagnol de majoliques 
qui désigne habituellement les faïences italiennes de la 
Renaissance. 


La composition pose le problème primordial. La forme ronde 
d’un plat oblige à l’élimination de toute une partie d’un tableau, 
il y a donc un « choix » à faire. La composition initiale modifiée, 
contrariée par des parties creuses dont il faut bien tenir compte 
se trouve transformée et adaptée par l’adjonction (ou la 
suppression) d’un détail : arbre, rocher, fontaine, ou même 
d’un personnage. 


La responsabilité du majoliste s’affirme ensuite dans 


- l'exécution. Le dessin fait d’après une gravure ne donne guère 


que des repères à partir desquels le décorateur trace ses figures. 
Net et correct, élégant et aisé chez les grands maîtres réputés, il 
peut toutefois être, dans bien des pièces décadentes ou des 
œuvres d’artistes secondaires, relâché et maladroit avec une 
tendance au geste théâtral, emphatique, aux musculatures 
exagérées, aux visages uniformes et sans caractère. 


Le dernier travail d’adaptation personnelle, et non des 
moindres, consiste à introduire la couleur dans la scène ainsi 
dessinée. Le céramiste doit créer sa propre polychromie basée 
sur les quelques couleurs essentielles à sa disposition, à base 
d’oxydes métalliques et en nombre assez restreint. Il en résulte 
fatalement une simplification de la palette. Des tons plus francs 
dans les oppositions, une sorte de brutalité parfois visent à 
l’effet décoratif et accrochent le regard. Dans ce domaine, si 
important, les différences de qualité sont très appréciables. Dans 
les meilleurs cas, la couleur est éblouissante et d’une richesse 
étonnante : bleu violent, vert de cuivre éclatant, auxquels 
s’ajoutent un autre vert presque turquoise, des jaunes doux mais 
chauds. Pas de rouge mais un violet de manganèse. Cette palette 
s’enrichit encore par l’application de noirs profonds et, parfois, 
de rehauts de blanc fixe. Sur cette brillante symphonie de tons 
vient jouer un vernis transparent posé après le décor et qui 
donne une profondeur et un éclat particuliers. 


Les différences de réussite dans la composition, le dessin et 
la couleur ont une influence déterminante sur la valeur non 
seulement artistique, mais commerciale des productions 
d’Urbino. Pour acquérir une pièce de premier ordre sortie des 
mains d’un Pellipario ou d’un Xanto, pour une pièce lustrée 
à Gubbio, il faudra consacrer des sommes atteignant parfois 
plusieurs centaines de milliers de francs. Mais, en dehors de 
ces œuvres exceptionnelles, il existe des majoliques fort atta- 
chantes et beaucoup plus accessibles comme prix. Même lorsque 
couleurs et sujets n’atteignent qu’un niveau artistique moindre, 
on est surpris de leur effet décoratif. Pour ces pièces de bonne 
qualité moyenne, il suffit de quinze à quarante mille francs pour 
un plat suivant l'intérêt et la réussite. Ne pas attacher trop 
d'importance à l’état car, pour ces majoliques âgées déjà de 
quatre cents ans, on supporte assez facilement félures et 
fractures, au demeurant peu choquantes sur des objets si 
colorés. Quant à l’amateur qui, ne recherchant qu’une déco- 
ration sans prétention, fera l’acquisition d’une pièce tardive 
(du xvure siècle), il devra n’y consacrer qu’une somme corres- 
pondant à sa qualité qui est très faible : quelques milliers de 
francs pour une assiette ou un petit plat, moins de dix mille 
pour un plat moyen. 


Trois noms jalonnent l’évolution artistique de la faïence 
historiée tout au long du xvi® siècle : Nicola Pellipario (dit 
Nicola da Urbino) ou l’harmonie de la composition de la 


Les pots de pharmacie d’Urbino — assez rares d’ailleurs — 
portent très souvent le même décor que cette « chevrette » du 
Musée de Sèvres : un paysage tournant se terminant vérs l’anse 
par de gros rochers et, sur la face antérieure, une Reine assise 
surmontant la banderole sur laquelle se lit l'inscription pharma- 
ceutique, banderole flanquée, à droite et à gauche, d’un amour. 
Les formes de ces vases ironf, à la fin, en se compliquant. 


Quelques pièces exceptionnelles, aujourd’hui très recherchées, 
furent envoyées à Gubbio pour y recevoir le fameux « lustre 
métallique rouge rubis » dont le Mastro Giorgio avait le secret. 
« Diane et Actéon » daté de 1539, du Musée du Louvre, est un 
magnifique spécimen de cette production. Sur ces pièces auxquelles 
les lustres surtout devaient donner un éclat incomparable, le dessin, 
quoique toujours très correct, est généralement moins poussé. 


palette ; Xanto Avelli, ou le sens du mouvement et des couleurs 
éclatantes : Orazio Fontana, ou le style à grotesques. 


Le premier, le célèbre céramiste Pellipario avait déjà peint 
de magnifiques tableaux sur faïence à Castel-Durante lorsqu'il 
entra vers 1528 dans l’atelier principal d’Urbino : celui de son 
fils Guido Fontana (appelé aussi Guido Durentino). Son style 
est caractéristique : il unit en effet, un sens de l’équilibre dans 
la composition toujours claire, calme et comme aérée, à une 
palette assez douce mais chaude ou les jaunes, notamment un 
beau jaune orangé, dominent, où les bleus et les verts restent 
lumineux et transparents, où le noir n’apparaît que rarement. 
Son dessin, extrêmement correct et sûr, est d’une grande 
élégance. Ses personnages, aux attitudes généralement calmes, 
se placent de préférence devant des fonds d’architecture pour 
lesquels il a un goût marqué, et qui contribuent à l’impression 
d'équilibre. Ses œuvres d’une harmonie très personnelle eurent 
une influence prépondérante sur la production d’Urbino. 
Nicola Pollipario fut le maître de plusieurs décorateurs de 
grand talent dont le célèbre Xanto Avelli fut l’un des plus 
brillants et réputés artistes non seulement d’'Urbino mais de 
tout l’art céramique italien. 


Avec Xanto, la sûreté de la composition, la perfection du 
dessin, l’utilisation des couleurs toujours éclatantes atteignent 
le sommet du genre « historié ». Au début de sa carrière, vers 
1530, très influencé par Pellipario, il en diffère surtout par une 
palette plus vive, plus heurtée où le noir est souvent utilisé ; 
mais il garde encore une grande simplicité dans sa composition 
claire et équilibrée. Celle-ci ne tarde pas à évoluer vers une 
complexité plus grande : ce sont bientôt des batailles, des 
chevauchées et d’autres scènes à nombreux personnages se 
déroulant dans des paysages plus mouvementés comme le 
montre notre couverture en couleurs avec un plat daté 1537, 
« l’Enlèvement d'Hélène » que conserve le Musée du Louvre. 
Un sens aigu de l’action et du mouvement se manifeste, accusé 
par l’emploi d’une palette plus violente. Le noir est à présent 
utilisé largement et systématiquement pour les oppositions 
brutales qu’il procure. C’est Xanto qui imagine, en poète 
estimé qu'il est aussi, d’inscrire sous le revers de plats en 


Très urbinesque d’allure, ce plat à «grotesques » fut cependant exécuté à 
Ferrare, vers 1580, par Camillio Fontana pour Alphonse Il, duc de Ferrare, dont 
il porte trois fois les armes : un petit « brasier » avec la devise : « Ardet Aeternum ». 
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Le style baroque introduit à Urbino par Orazio Fontana laissait au début une 
assez grande importance à la scène historiée. Mais comme on le voit, « Moïse 
sauvé des eaux » est loin des œuvres d’un Xanto. Le sujet est conçu surtout dans 
un esprit décoratif, le dessin est mou, les lointains seulement esquissés. La bordure 
est typique de ce style à “‘grotesques’””, avec ses sphinxs, camées et mascarons. 


quelques mots une légende expliquant le sujet représenté, en 
citant parfois le livre dont il est tiré : Bible, Virgile, Pétrarque. 
Jusqu’à sa mort, en 1545, il produit de nombreuses pièces qui 
portent au revers soit son nom en entier : Fra Xanto Avelli 
da Rovigo, soit le plus souvent une ou plusieurs initiales : X, 
ou XF, ou FX AR. 


Pendant toute cette période brillante, bien des pièces, com- 
mandées par quelque prince ou seigneür italien, portent, à même 
le décor et généralement en haut, l’armoirie de ce personnage. 
D'autres, enfin, furent envoyées à Gubbio où elles étaient ornées 
de ce lustre métallique rouge rubis, justement réputé par sa 
richesse d’aspect surprenante. Ces œuvres sont particulièrement 
recherchées et d’une valeur plus grande encore. 


Enfin, Orazio Fontana, un des trois fils de Guido Fontana 
acquit également la célébrité. On lui doit d’avoir introduit, en 
1565 un nouveau genre, inspiré des décorations des loges faites 
au Vatican par Raphaël et ses élèves, s’inspirant eux-mêmes 
de peintures antiques récemment découvertes. Ce style, dit 
« baroque » ou « à grotesques » utilisait toutes sortes d’éléments 
de fantaisie : rinceaux et arabesques, sphinxs, sirènes et amours, 
animaux fantastiques, guirlandes et camées, tout cela élégant 
et léger, aux combinaisons infinies équilibrées par une symétrie 
très libre. Au début de cette nouvelle période, Orazio Fontana 
n’abandonne à ces grotesques que peu de place. Par exemple, 


‘un plat voit tout son centre occupé par une scène historiée 


habituelle tandis que seule une bande assez étroite, autour, 
recevait les éléments baroques. Puis, peu à peu ceux-ci gagnent 
de la place et le motif central, perdant sa prépondérance 
traditionnelle, se réduit à un simple médaillon avant d’être 
finalement supprimé. Le fond blanc de l’émail, autrefois caché 
par un décor opulent se découvre alors, mais la pièce n’en 
acquiert pas pour autant plus de modestie et de discrétion car 
la forme perd sa simplicité relative. Celle-ci se complique de 
reliefs séparant les compartiments, de mascarons, de cartouches, 
de rinceaux, etc. 


Ces nouveautés, cependant, connaissent un succès énorme et 
il faut bien reconnaître que tant qu’Orazio Fontana contrôle 
cette nouvelle manière, les qualités de composition restent très 
grandes et l’exécution très soignée. De grands plats -ovales, 
longs de soixante centimètres réalisés pour le Duc d’Urbino, 
dont le Louvre possède trois exemplaires, donnent une bonne 
idée du succès de ces pièces et de leur qualité. A noter que le 
revers de ces plats est, lui aussi, décoré dans le même goût, avec 
des parties figurant des flots bleus ondés dans lesquels évoluent 
dauphins, tritons et dieux marins. Les œuvres de Fontana, très 
réputées à leur époque, passaient il y a cinquante ans encore 
aux yeux des amateurs pour les plus glorieuses d’Urbino alors 
que, de nos jours, elles sont généralement dédaignées. Elles sont 
sans doute victimes du discrédit où la décadence toute proche 
allait plonger les produits d’Urbino et particulièrement les 
grotesques. 


Cette décadence n’allait en effet pas tarder. L’œuvre d’Orazio 
Fontana se trouva continuée par les Patanazzi, établis vers 1580 
mais après 1600, bien rares sont les pièces offrant une certaine 
qualité. On complique les formes déjà trop tourmentées ; les 
anses prennent la forme de têtes de dragons ou de monstres 
ailés ; de grosses coquilles en relief ornent les bouteilles, les 
bassins, les aiguières. Enfin, les grotesques d’un dessin de plus 
en plus lâché et grossier déshonorent le genre jusqu’à n’être plus 
qu'une caricature des productions d’Orazio Fontana. Déca- 
dence rapide et définitive d’une production qui sut par ses 
qualités et son originalité imposer ses formules à de nombreux 
centres céramiques en Italie et à l’étranger, notamment en 
France, où Lyon, puis Nevers lui sont redevables de leur essor. 


Fix. 


Un grand groupe de musiciens (hauteur, 47 cent.) de la collection Recher, 
montre des proportions fantaisistes, des couleurs vives et même bariolées, mais 
d’un pittoresque indéniable, il est daté des premières années du XVIIe siècle. 


« La mort d’Eschyle » (?), daté de 1540, signé de Xanto, ne 
manque pas de grandeur. Le paysage, presque éliminé, laisse 
place à des édifices dont un portique, au second plan, qui permet 
l’utilisation puissante du noir. Au Musée du Louvre, la salle des 
majoliques, est du plus grand intérêt pour les amateurs. 


Exemple d’Urbino français, ce vase de Lyon présente un 
paysage tournant. Sur l’autre face « Adam et Eve chassés du 
Paradis Terrestre ». Cette technique est proche de l'italienne 
mais le dessin en est moins savant et la palette moins brillante. 


Cours des objets de collection 


Importante boîte de ma- 
riage en forme de pêche de 
longévité, décorée en haut 
relief rouge sur fond vert 
de scènes de paradis taoiste. 
Le plateau intérieur est dé- 
coré de chauves-souris et de 
caractères de longévité. Épo- 
que Kien-Long. Larg. 50cm.; 
prix : 22.000 francs (41). 


Boîte de forme cylindrique 
et plate décorée en relief 
rouge et brun sur fond vert, 
de dragons impériaux pour- 
suivant le joyau sacré au 
milieu de nuages, au-dessus 
des flots, datant de l'époque 
Ming (1368-1644) et mesu- 
rant 22,5 cm. de diamètre. 
Prix : 28.000 francs (41). 
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La collection du baron de Tossiza 
a été dispersée le 9 juin à l'Hôtel 
Drouot au cours d’une belle vente 
d'ameublement. C'était une des 
rares collections de laques de 
Pékin, allant du XIVe au XIXe 
siècle. La préférence des acheteurs 
se porta sur les objets de vitrine 
(de petites dimensions) tandis 
que les pièces plus impor- 
tantes se vendirent proportion- 
nellement moins cher, bien que 
certaines fussent en laque de 
trois couleurs et d'époque Ming. 


P = 
Important plateau en 
laque finement sculpté de 
rouge et brun, d'époque 
Kang-Hi (1662-1722). 
Son décor représente une 
scène de paradis taoïste 
se déroflant dans un 
paysage de hautes collines 
boisées. Ses dimensions 
sont peu communes : 
Im.l5 x | m.80; il s’est 
vendu 71.800 frs. Son 
pendant à trouvé ama- 
teur à 52.200 frs (41). 
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Vase de forme balustre 
lobée, finement sculpté de 
quatre panneaux de paysages 
animés de petits personnages 
en réserves sur un fond de 
fleurs stylisées. Le col et la 
base sont ornés de grecques. 
Époque Kien-Long (1736- 
1796); hauteur : 42 cm.; 
prix : 48.500 francs (41). 


Importante boîte à mets 
de forme lenticulaire, lobée 
Elle est très finementsculptée 
d’arabesques et de panneaux 
de fleurs stylisées et de 
motifs géométriques. Elle 
mesure 45 cm. de diamètre 
et date de l’époque Kien- 
Long. Prix: 30.300 frs (41). 


Les prix de ventes publiques sont les prix 
d'achat réels, tous frais de vente compris. 


PS 
Groupe en porcelaine de Saxe du XVIIIE siècle 
à décor polychrome, représentant l’enlè- 
vement d'Europe, et vendu 41.500 francs à 
l'Hôtel Drouot le 6 juin dernier. Nous avons 
consacré un article aux statuettes à person- 
nages de Saxe dans notre numéro d'avril (43). 


Tête de Boddhisatva en pierre sculptée, 
les yeux mi-clos, le front surmonté de la 
coiffure bouclée. Siam, XIVe siècle; haut : 
29 cm. Elle provient de la collection Gabriel 
Cognacq et s’est vendue 121.200 francs 
à l'Hôtel Drouot, le 13 juin dernier (44). 


4} 
4! 


A 
Miniature du XVIII siècle, portrait de jeune 
fille en robe de mousseline, d’après Mme Vigée- 
Lebrun, payée 40.000 francs à la vente Cognacq, 
le 12 juin. Le cadre est en métal doré (42). 
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Æ 


Petite pendulette d'époque 1830 en nacre 
et bronze doré; l’heure est indiquée par la 
flèche d’un amour qui tourne autour d’un 
cadran horizontal; elle provenait des collec- 
tions du Palais d'Orléans à Palerme. Prix: 
63.000 francs, Hôtel Drouot, 4 juin (45). 


Coffret anglais en émail de Battersea con- 
tenant deux boîtes à thé et une boîte à sucre. 
Décor de paysage, châteaux, cavaliers et 
bergers, dans des encadrements à rinceaux 
en métal doré. Largeur: 21 cm. Prix: 630£ à 
Londres, le 3 avril, soit: 618.000 francs (46). 


v 


BOITES EN 
LOUIS XVI 


OR 


L'usage en est perdu mais non le goût : 
360.000 francs de moyenne à la dernière vente Cognacgq. 


115 12 juin 1952, Hôtel Drouot, trois salles réunies et la 
foule des grands jours. Départ à 250.000, dit l’expert - 300.000 - 
400.000 - 420.000 francs, adjugé, dit le commissaire-priseur. 
Le monsieur en gris est possesseur d’une boîte en or Louis XVI. 
Pour ce prix-là, sa boîte ne lui servira à rien. Un placement ? 
peut-être, mais pas uniquement. La boîte a un rôle autrement 
important : être jolie. Elle a bien autrefois renfermé du tabac, 
mais c'était un prétexte ; le tabac tiendrait dans n’importe 
quoi. Aujourd’hui la situation est plus franche. La boîte est 
mise sous vitrine et ne sert à rien d’autre qu’à être regardée 
comme une des plus parfaites réussites de l’orfèvrerie française. 
Ce titre-là lui mérite un chapitre particulier. 


« On a des boëtes pour chaque saison. Celle d’hiver est 
plus lourde ; celle d’été est légère. On a poussé cette recherche 
jusqu’à changer de boëte tous les jours. C’est à ce trait carac- 
téristique que l’on reconnaît un homme de goût. On est dispensé 
d’avoir une bibliothèque, un cabinet d'histoire naturelle, 
quand on a trois cents tabatières et autant de bagues ». Nous 
sommes en 1781 et c’est Mercier qui parle dans le « Tableau 
de Paris ». La boîte est donc dans toutes les poches élégantes. 
Tirée au bon moment elle concentre les regards, cependant 
qu’on la manie avec une feinte négligence. C’est un événement 
dans les salons que la dernière boîte de Monsieur de Z... Par 
ailleurs, elle est le cadeau idéal ; le roi en use largement ; 


puisqu'il est de bon ton d’en posséder plusieurs, le donateur 


n’a pas à craindre un regrettable double emploi. De nombreuses 
boîtes portent ainsi l'inscription « Souvenir d’amitié ». Si le 
cadeau s’adresse à une personne chère, il s’orne d’un portrait 
en médaillon. Les libertins vont jusqu’à conserver de leurs 
amies des images plus que légères, mais celles-ci figurent 
prudemment à l’intérieur du couvercle, sinon dans quelque 
compartiment secret. Ceci demeure l’exception. 


L'usage le plus normal d’une boîte est celui de tabatière. 
Depuis la mort de Louis XIV on prise sans contrainte à la 
cour et la tabatière est devenue un accessoire obligé. Il est 
même des boîtes à plusieurs compartiments pour contenir 
diverses sortes de tabacs. Une autre manie universelle veut que 
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l’on ait sans cesse quelques bonbons à offrir et à sucer. Les 
boîtes sont donc aussi des boîtes à bonbons (le mot bonbonnière 
est récent), surtout les boîtes rondes appartenant plutôt aux 
femmes. Il en est une au Musée du Louvre qui conserve des 
bonbons depuis le XVIIT® siècle. Certaines portent l’inscription 
« Prenez m'en ». C’est d’un bonbon qu'il s’agit. 


Autre coutume de l’époque, féminine celle-là : les mouches 
qui, selon l’endroit du visage où elles se plaçaient, portaient 
des noms révélateurs : la malicieuse, l’intriguante, la timide, 
etc. La boîte à mouches contenait aussi les fards et autres 
adjuvants de la beauté des femmes. Elle se reconnaît à son petit 
miroir à l’intérieur du couvercle. A l’extrême du raffinement, 
on trouve de véritables nécessaires avec flacons, grattoirs à 
ongles, canif, ciseaux miniatures ou une tablette en ivoire pour 
écrire. Une montre s’encastre parfois dans le décor du 
couvercle. Enfin avec beaucoup de chance on peut espérer 
trouver une boîte à musique. 


Dans la fabrication traditionnelle, l’or'a partout la même 


épaisseur. Si des matières étrangères sont utilisées, elles sont 
rapportées dessus. Cependant, pour économiser l’or, les orfèvres 
inventèrent la boîte dite « à cage ». Dans ce cas seule l’ossature 
de la boîte, les arêtes, comportaient une épaisseur d’or conve- 
nable pour assurer la solidité. Sur ce châssis étaient rapportés 
des panneaux de porcelaine, d’agathe ou de toute autre matière 
et l’on terminait l’ouvrage en recouvrant les panneaux à 
l’intérieur d’une très mince feuille d’or. Une boîte ainsi faite 
renfermait un poids d’or bien moindre qu'avec la fabrication 
traditionnelle tout en ayant la même apparence, aussi la boîte 
à cage fut-elle longtemps interdite comme une tromperie. 
En 1755 l’interdit fut levé. Les deux procédés existent donc 
concurremment pour les boîtes de style Louis XVI et l’on ne 
fait aujourd’hui aucune discrimination, le poids d’or n'étant 
pas l’élément majeur du prix d’une boîte ancienne. 


Le type général varie peu. Il n’y a que cinq plans en usage :. 


rond, ovale, rectangulaire, à pans (rectangulaire à pans coupés), 
en navette (ovale pointu aux deux extrémités). Les tailles 


Des miniatures enrichissent souvent 
les boîtes en or. Celle-ci qui s'inspire 
de Greuze, figure sur une boîte « à 
pans » actuellement à New-York, « A 
la Vieille Russie ». Elle est d’un travail 
simple mais*parfaitement fini. Le fond 
guilloché, recouvert d’un émail trans- 
parent, fait ressortir la belle qualité de 
la miniature qui se suffit à elle-même. 
Les boîtes qui sortent de l'ordinaire ne 
se font pas toujours remarquer par° 
leur richesse, mais plutôt par leur per- 
fection. Chaque personne avait au 
moins une boîte au XVIIIe siècle, pour 
emporter du tabac, des bonbons ou des 
fards. C’était la marque du bon goût. 
Aujourd’hui la boîte en or demeure un 
témoin raffiné du goût passé. Les 
amateurs sont nombreux qui veulent 
les mettre dans leur vitrine. Aucun 
pourtant ne pourrait refaire la grande 
collection que possède le Louvre. 
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s’échelonnent entre quatre et dix centimètres de longueur totale 
environ. Sauf pour les boîtes rondes, toutes les fermetures sont 
à charnière. La fabrication est plus ou moins parfaite, mais le 
niveau moyen est très élevé. La simple fermeture d’une boîte 
par exemple est un plaisir tant il y a de douceur et de précision 
dans l’ajustage des parties. 


La diversité est extrême en revanche dans le décor extérieur 
(l’intérieur étant toujours d’or uni). La fabrication en série est 
laissée aux boîtes ordinaires, en carton, en bois ou en os. Les 
boîtes moyennes comprenaient de l’écaille, de l’ivoire ;ilyena 
en porcelaine. Elles sont plus ou moins précieuses, les meilleures 
utilisant un peu d’or, par exemple pour cercler une feuille 
d’écaille. Quant aux boîtes en or, ce sont des objets de luxe, aussi 
n’en existe-t-il pas deux semblables. L’orfèvre qui ferait deux 
boîtes identiques perdrait, à la rencontre de leurs propriétaires, 
deux clients au moins et sans doute davantage. Il faut 
admirer à la fois la finesse du travail, la variété des motifs et 
l’harmonie de la composition. Le fond est uni, plus souvent 


Modèles classiques à pans et ovales. 
L’ossature en est marquée par des 
motifs ciselés où se déposent des 
gouttes d’émail simulant des perles. La 
boîte à pans est recouverte sur ses 
faces d’émail bleu opaque ; le chiffre 
est fait de roses. Les boîtes ornées de 
beaux diamants sont très rares au- 
jourd’hui. Quant à l’émail, son emploi 
est courant. Il est tantôt opaque et 
tantôt transparent. Les deux procédés 
sont employés côte à côte dans la boîte 
du milieu pour obtenir des raies carac- 
téristiques de l’époque Louis XVI. La 
boîte de droite, toute d’or ciselé, porte 
une montre, ce qui est assez rare. Les 
boîtes à musique le sont encore plus. 
Ces trois pièces faisaient partie de la 
vente Cognacgq en Juin dernier et firent 
respectivement 300.000, 325.000 et 
755.000 francs. Les prix de cette 
vente furent un peu au-dessus de la 
moyenne. Selon leur qualité, les boîtes 
Louis XVI valent de 80.000 francs à 
un million et plus, pour les plus rares. 
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« Gage d’amitié ». Cette inscription, ou quelque 7, nie er 
autre voisine, est la marque d’un cadran. Plus ou 
moins allongées, plus ou moins plates, les boîtes 
procèdent toutes d’un nombre restreint de plans : 
rondes, ovales, rectangulaires, à pans, en navette. 
Sauf les rondes, toutes ces boîtes ferment à charnière. 


guilloché au tour ou bien amati, c’est-à-dire piqueté très finement. poinçon ou à leur signature. Celle-ci, quand elle figure, se lit 
Les motifs ciselés empruntent au répertoire décoratif du moment ordinairement sur la gorge, c’est-à-dire sur la portée que vient 
les attributs des arts, des sciences, de l’agriculture, attributs recouvrir le couvercle en se fermant. Les poinçons se trouvent 
militaires, figures mythologiques, paysanneries. De nombreux en général sur le fond à l’intérieur. Il est rare de trouver réunis 
éléments sont non plus ciselés mais rapportés, procédé qui les quatre poinçons les plus classiques. Les deux poinçons du 
permet de faire jouer des ors de couleur, verts en particulier, fermier général, charge et décharge, précisent l’époque de la 
sur l’or principal qui est presque toujours jaune. pièce à quelques années près. Le poinçon de la maison commune 
La plupart des boîtes font appel pour leur décoration est une lettre qui fixe l’année. Le poinçon du maître indique 
à de nombreuses matières étrangères. Le vernis Martin disparaît l’atelier d’origine. Les poinçons existants sont très souvent à 
pratiquement avec le style Louis XV. La porcelaine de Sèvres moitié effacés. Une boîte sans aucun poinçon peut d’ailleurs 
est rare, le laque aussi. La nacre et l’ivoire le sont moins, ainsi être parfaitement authentique. 
que les pierres dures, onyx, cornaline et toutes les variétés Une boîte portant les poinçons du XVIIIe peut au contraire 
d’agates de toutes couleurs. Une sorte particulière est l’agate être fausse. Déjà à la fin du siècle on imitait en Allemagne et 
herborisée où sont naturellement inclus des fragments végétaux. en Suisse les produits recherchés de l’orfèvrerie parisienne. 
L’émail enfin est extrêmement fréquent. Il recouvre d’une teinte En France même au XIX®, la contrefaçon fut habile, honnête 
unie et transparente les fonds d’or guilloché, ou bien il se dépose imitation par ici, faux véritable par là quand les poinçons 
en gouttes dans les motifs ciselés, à l’imitation des perles ou eux-mêmes sont imités. Le flair des experts est aujourd’hui 
des pierres précieuses ; il peut aussi être opaque et soit rester seul juge en la matière. En un stade intermédiaire, des artisans 
uni, soit recevoir un décor peint. Les médaillons qui sé postérieurs ont parfois utilisé des boîtes anciennes simples 
retrouvent sur de nombreuses boîtes sont le plus souvent pour en faire des boîtes de prix en y ajoutant ciselure, ors de 
d’émail peint ; sinon ce peut être une miniature sous verre ou couleurs et émaux. Ce travail,bien fait, est très difficile à déceler. 
bien un camée. Des brillants ou des roses rehaussaient les plus Si l’on veut voir des boîtes, il est en France un endroit 
beaux modèles, mais les boîtes ornées de brillants sont rares privilégié, le Musée du Louvre, qui en possède la plus belle 
maintenant ailleurs que dans les musées. collection qui soit. Celle-ci est actuellement en réinstallation, 
Tous les ateliers d’orfèvres ne produisirent pas de boîtes mais son conservateur nous à affirmé qu’elle serait de nouveau. 
car certains étaient spécialisés en d’autres ouvrages. Parmi visible dans le courant de cette année, au plus tard en 1953. 
les plus grands noms l’on rencontrecelui de Ducrollay, fournisseur De très belles boîtes se trouvent également au Musée Cognacq- 
favori de Madame de Pompadour. C’est l’occasion de remarquer Jay et au Musée des Arts décoratifs. | 4 
que si Louis XVI ne régna qu’en 1774, le style dit « Louis XVI » Si l’on veut en acheter, il faut d’abord être patient. Les belles 
apparut en orfèvrerie entre 1750 et 1755. Aubert, Auguste, les boîtes sont rares. Les modèles les plus simples coûtent encore 
Drais, les Sageret, et tant d’autres se reconnaissent à leur près de 100.000 francs. Sans atteindre à la préciosité des pièces 


Deux boîtes Louis XVI très pures (en haut à médaillons répartis en des 
panneaux bien marqués). À gauche l'inspiration antique se trahit dans les 
grisailles et les urnes des pans. Les médaillons sont quelquefois des 
camées. Dans la boîts de droite des plaques de cornaline sont appliquées 
sur l'or. Toutes les variétés d’agate peuvent être ainsi utilisées, ainsi que 
Pécaille, l’ivoire, la nacre, le laque, la porcelaine (Vente Cognacq : 
460.000 francs pour la première, 520.000 pour la seconde). Les boîtes 
rondes étaient en général des boîtes à bonbons. Celle de droite figure au 
Musée Cognacq-Jay ainsi que celle d’en bas à droite. Les deux boîtes du 
bas sont deux exemples du style transition où des motifs Louis XV 
s'ordonnent en une composition dont la rectitude participe du Louis XVI. 
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Les motifs peints à gauche sont des paysanneries. 
Avec elles, les sujets les plus courants sont empruntés 
à la mythologie, aux arts, aux sciences. L'entourage 
d'émaux de couleurs en frise est très classique. 
Plus exceptionnelle est la boîte ci-dessous (Paris 1760, 
525.000 francs à la Vente Cognacq). Les boîtes faites 
comme elle entièrement d’or sont ciselées avec la 
délicatesse qui caractérise l’orfèvrerie parisienne 
dans la seconde moitié du XVIIIe siècle. Des éléments 
d’or de couleurs sont souvent très rapportés, or vert 
et or rouge en général sur un ensemble d’or jaune. 


de musée, ce sont déjà d’honnêtes témoins de la suprématie des 
articles de luxe parisiens au XVIII siècle. Pour ce prix-là, on 
peut avoir également de très bonnes pièces issues d’ateliers 
provinciaux ou étrangers, ou des pièces postérieures, car 
le XIXE fut parfois heureux dans l’imitation du style Louis XVI. 
Les boîtes remarquables sont cotées aux alentours de deux, 
trois ou quatre cent mille francs. Au-dessus, c’est le domaine 
des pièces exceptionnelles. Il n’y a pas de limite à leur prix, 
mais remarquons qu'aucune boîte Louis XVI n’a encore 
dépassé certains prix d’un million et plus donnés pour de très 
belles boîtes Louis XV. La récente vente Cognacq réunissait 
un nombre rare de boîtes anciennes ; ses indications sont pré- 
cieuses. Les boîtes Louis XVI s’échelonnèrent, tous frais 
compris, entre 85.000 et 750.000 francs. Toutefois il faut se 
souvenir que dans une telle vente, avec un nom connu sur 
l’affiche et la publicité qui l’entoure, les prix obtenus sont 
toujours plus ou moins supérieurs à la cote moyenne du 
marché. 


Ce qui fait varier le prix, ce peut être la taille et donc le poids 
d’or si l'écart est extrême, mais c’est surtout la qualité du travail 
de l’orfèvre, l’harmonie du décor, la préciosité des éléments 
ajoutés, miniatures, camées, diamants, etc. La signature de 
l’orfèvre est une plus-value qui dépend de sa notoriété. La boîte 
qui comporte une montre, la boîte-nécessaire ou la boîte à 
musique sont des pièces exceptionnelles. Sur une boîte d’aspect 
simple, un seul élément peut quelquefois faire tout le prix, tel 
un portrait peint sur émail par Petitot, objet si parfait que 
souvent il se détache sur un couvercle dépourvu de toute 
ornementation, pauvreté en apparence, magnificence du goût 
en réalité. 

FIN. 


Tapisserie d’Aubusson du XVIII siècle, décorée sur fond cramoisi 
d’un médaillon central à scène allégorique, de colonnes torses, 
trophées, guirlandes et vases fleuris. Elle mesure 2 m. 40 de haut 
sur 3 m. 30 de large, et a été payée lors de la vente Gabriel Cognacq, 
le 11 juin 1952 à l'Hôtel Drouot, la somme de 400.000 francs (35). 


Tapisserie anglaise de la manufacture de Soho, du début XVIIIe siècle, 
par John Vanderbanck. Le sujet représente des personnages chinois 
dans un paysage de pagodes et d'animaux exotiques; la tenture de fond 
brun, est comprise dans une bordure sur trois côtés 2 m.75 X 4 m. 30; 
prix: 666%, soit 665.000 francs à Londres, le 15 mai (33). 
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Tapisserie d’Aubusson du XVIII siècle à décor pastoral à petits 
personnages. La bordure simule un cadre doré à cartouches, feuillages 
et rocailles. Ses dimensions : 2 m. 90 X 3 m. 33. Faisant partie de la 
collection Gabriel Cognacq, elle a été présentée à l'Hôtel Drouot, 
le 1 1 juin dernier et vendue pour la somme de 292.000 francs (34). 


Tapisserie d’Aubusson du XVIII siècle à sujet d’après Huet : « Le 
cheval fondu »; la bordure simule un cadre avec enroulement de 
guirlandes de fleurs, le galon du bas porte la marque M.R.F.D.A. 
Dimensions : 2 m. 35 X 3 m. 80. Elle a été vendue pour la 
somme de 448.000 francs à l'Hôtel Drouot, le 6 juin 1952 (33). 


Tapisserie de Beauvais du XVIIIe siècle à décor d’après cartons de 
Bérain : on y voit les portiques classiques et la cerrasse sur 
laquelle s’ébattent des personnages et des animaux. Elle mesurait 
3 m. X 3 m. 80 et s’est vendue 665.000 francs, à l’hôtel Drouot, le 
6 juin. Ses coloris, sur fond jaune, manquaient de fraîcheur (32). 
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Les prix de ventes publiques sont Les prix 
d’achat réels, tous frais de vente compris. 


Cartel d’applique d'époque L. XV 
et son socle en bois laqué à décor 
de fleurs polychromes sur fond vert 
et ornements de bronze doré. 
Lieutaud en a signé l’ébénisterie et 
Bouchet, horloger du roi, le cadran. 
Hauteur : | m. 35. Prix : 97.000 frs 
à l'Hôtel Drouot, le 28 mai 1952(37). 
v 


Paire de vases brûle- 
parfums du début du 
XIXE siècle en bronze de 
deux patines. Des cariatides 
de femmes forment les anses 
tandis que des scènes anti- 
ques décorent les flancs. Ils 
reposent sur des bases en 
marbre rouge. Haut. : 35 cm. 
Prix : 87.500 frs à l'Hôtel 
Drouot, le 30 mai (37). } 


Soupière en argent. Poinçons de J.-B. Chéret, 
l'un des orfèvres les plus féconds de la seconde 
moitié du XVIIIe. La graine du couvercle simule un 
chou-fleur. Poids : 2 kg. 225. Prix : 47.000 francs 
belges à Bruxelles, le 10 mai (385.000 francs) (39). 
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Cours des objets d'ameublement 


A droite et à gauche du cartel: 
Paire de chenêts Louis XVI 
en bronze doré, à décor de 
divinités; largeur : 47 cm. 
Ces chenêts de style, et non 
pas d'époque, ont atteint la 
somme de 83.000 francs le 
29 mai à l'Hôtel Drouot. Nous 
avons consacré dans notre 
précédente revue un article 
aux chenêts Louis XVI (38). 


v 


Pendule d'époque Louis XVI. Bronze ciselé, doré 
et patiné, à sujet de femme assise et enfant symbo- 
lisant l'étude; le mouvement est surmonté d’un 
vase brüûle-parfums. Contre-socle en marbre blanc. 
Prix : 120.000 frs à l'Hôtel Drouot, le 6 juin (40). 
v 


COMMENT GARNIR 


ET RECOUVRIR LES SIÈGES 


L y a trois choses à considérer dans 
un siège et l’on oublie trop souvent la 
troisième. L’attention se fixe sur le bois, 
dont l’architecture commande le style 
du siège, puis sur le dessin de l’étoffe, 
choisi en accord avec ce style. Il reste 
le travail du tapissier qui comprend trois 
opérations : garniture, couverture et fini- 
tion. Ce point est tout aussi important. 

La garniture désignetoutcequisetrouve 
à l’intérieur, crin, toiles, ressorts. Outre 
qu’elle commande le confort, elle peut 


Les détails de la fimition font le chic 
d’un siège autant que la qualité de son bois. 


aboutir à plusieurs aspects extérieurs qui 
correspondent chacun à une époque du 
passé. De même la couverture ou façon 
de disposer l’étoffe. De même les 
finitions, c’est-à-dire le cloutage ou la 
passementerie. Garniture, couverture et 
finition ont donc des styles, tout comme 
le bois et son décor. Les bons tapissiers 
s’apparentent les uns aux autres, mais bien 
des erreurs se rencontrent dans les sièges 
qui sont passés entre des mains moins 
expertes. Une erreur de passementerie 


Le style d’un siège ne tient pas 
uniquement au dessin de son bois. 
Son allure générale est commandée 
aussi par le travail du tapissier. La 
différence est ici frappante entre 
un fauteuil Louis XVI (à gauche) et 
un fauteuil Régence. Le piquage 
fin, anguleux du coussin et du 
dossier s’harmonise avec les lignes 
droites perpendiculaires qui com- 
posent le premier. Les éléments 
courbes du fauteuil Régence s’ac- 
commodent au contraire d’un 
piquage arrondi, « très gras ». 
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choque sans doute moins qu’une soierie 


de style Louis XVI sur un fauteuil 


Régence. Il faut pourtant l’éviter, car le 


bon esprit ne se complaît que dans une 
parfaite exactitude. 

Voici un bois entièrement dégarni. Il 
est parfaitement remis en état, ce qui est 
indispensable pour permettre le travail du 
tapissier. Rappelons les opérations qui 
aboutissent à la reconstitution exacte 
d’un siège de style. Des sangles sont 
d’abord clouées sur la ceinture, c’est-à- 


Les sièges Louis XIII sont agrémentés de franges à mèche qui pendent 
de la ceinture et parfois, comme ici, du dossier. Une même étoffe recouvre 
tout le dossier, dos et devant, en habillant l’extérieur du bois. C’est le 
plus couramment de la tapisserie, du velours de Gênes ou du damas. La 
finition comporte de gros clous dorés ou de fer oxydé, ronds ou façonnés. 


La matière utilisée pour recouvrir le siège n’est pas non plus indifférente 
(sans parler du dessin). Ici un cuir de Cordoue, gaufré et peint, très en 
faveur à l’époque Louis XIII. Plus tard, il est assez exceptionnel de ren- 
conirer le cuir sur des sièges de réception. Il est en général réservé aux 
fauteuils de bureau. La mode en reviendra avec celle de l’acajou. 


dire qu’en retournant le siège on doit 
voir la ceinture entièrement dégagée 
en avant du sanglage. Les sangles ont 
une dizaine de centimètres de large ; elles 
s’entrecroisent de façon à accroître leur 
solidité. Sur le sanglage est disposé le 
crin. Il faut toujours préférer le crin 
animal au crin végétal. Sans doute la 
différence de prix est-elle grande, 
1.000 frs le kilog pour le premier, 50 frs 
pour le second, mais la différence de 
qualité est en proportion. Elle ne se voit 
pas sur le siège neuf, puis très vite le crin 
végétal se tasse lamentablement tandis 
que le crin animal garde sa souplesse 
et sa résistance. 


Une grosse toile recouvre le crin. Alors 
intervient la première opération délicate 
quand au style: le piquage. Celui-ci donne 
sa forme au siège. Nos illustrations 
indiqueront plus clairement qu’on ne 
peut le faire ici la différence qui existe 
entre piquer très gras ou très rond, pour 
les sièges Régence et Louis XV, et piquer 
très fin pour les sièges Louis XVI, 
Directoire et Empire. Dans un siège 
Empire, le piquage d’une finesse dite «en 
lame de couteau». Un piquage fin et en 
retrait tout autour du dossier donne un 
dossier monté à tableau (voir illustra- 
tion) qui n’est pas antérieur à Louis XVI. 
Une nouvelle couche de crin et une toile 
blanche recouvrent enfin la grosse toile 
piquée et le siège est prêt pour la mise 


en étoffe (la couverture) et les finitions. 


La garniture traditionnelle fut boule- 
versée en 1825 par l’apparition des 
ressorts. Dans tous les sièges le sanglage 
fut désormais posé sous la ceinture de 
façon à ménager la place nécessaire aux 
ressorts ; avec ceux-ci on rencontre 
de bas en haut : sanglage, ressorts, toile 
forte, crin, toile. d’embourrure piquée, 
crin, toile blanche, étoffe. Dans ce cas une 
étoffe de protection recouvre par en 
dessous le sanglage. 


Le confort se trouva accru. Le procédé 
fut étendu aux sièges de style antérieur, 
ce que nous désapprouvons aujourd’hui. 
Avec les grands ressorts, la ceinture n’est 
plus visible; ce qui empêche de vérifier son 
état et de voir la signature qui s’y trouve 
s’il y a lieu. Une solution moyenne doit 
donc être adoptée pour les sièges anciens. 
Le sanglage est maintenu sur la ceinture, 
selon la tradition, et des ressorts spéciaux 
extraplats sont utilisés qui procurent 
un confort suffisant. Avec les ressorts 
également, le siège garde indéfiniment 
une belle allure au lieu de s’affaisser à la 
longue comme avec le seul crin. 


Régence et Louis XV sont des époques où l’on 
désirait un grand confort. Les coussins peuvent 
s’additionner. Le capiton fait une brève apparition. 
La décoration admet un superflu de détails, tel 
l'élément caractéristique qui charge ici l’accotoir, 
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Le piquage est une opération s’effectuant sur la garniture interne du siège Les finitions recouvrent le cloutage de l’étoffe sur le bois. Les clous dorés 
qui comporte un sanglage inférieur, du crin et une grosse toile. En piquant étaient surtout utilisés au XVIIe siècle. Pour les époques postérieures, on les 
plus ou moins finement la toile, on obtient l’arrondi du fauteuil Louis XV de réserve en général aux bois naturels et aux bois dorés. C’est la passementerie 
gauche, ou l’angle marqué sur le siège et le dossier de la chaise Louis XVI. qui les a remplacés, avec des motifs caractéristiques pour chaque époque. 


Le Directoire et l’Empire 
voient aboutir l’évolution. Non 
seulement le piquage est devenu 
« en lame de couteau » mais 
encore l’angle forméest souvent 
souligné par de la passe- 
menterie (déjà fréquente sous 
Louis XVI) ou comme ici par 
une application de galon (spéci- 
fiquement Directoire-Empire). 
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Le sanglage iraditionnel laisse 
découverte la ceinture. On peut ainsi 
en vérifier l’état et lire la signature 
qui s’y trouve souvent. La garniture 
ne comporte alors que du crin. En 
1825, les ressorts furent inventés. 
A cette daïe seulement remonte le 
sanglage tel qu’on le voit en haut à 
droite ; il est abaissé pour 
permettre l’introduction des ressorts. 
Dans ce cas, le sanglage est recou- 
vert extérieurement d’une  étoffe. 


La mode est aux coussins, voulant par là ajouter le confort moderne au 
charme des meubles de style. Cette addition est quelquefois néfaste pour la ligne 
d’un siège qui n’était pas prévu pour recevoir un coussin. Celui-ci masque le vide 
qui devait exister entre le siège et la traverse inférieure du dossier. En admettant 
ce moindre mal, il faut en tout cas que le coussin laisse toujours visible la traverse. 
Ceïte chaise Louis XVI est aussi un exemple de dossier « monté à tableau », 
c’est-à-dire où le piquage suit le contour du bois ; la ganse est facultative. On 
peut voir enfin le « biais » motif le plus général de la passementerie Louis XVI. 
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Le caoutchouc moulé marque une 
intervention de la technique moderne. 
Déjà des ressorts extraplats avaient 
permis de concilier le confort et les 
avantages du sanglage iraditionnel 
découvrant la ceinture. Cette solution 
ne convenait pas au coussin. Le 
caoutchouc donne un coussin confor- 
table et qui ne s’affaisse pas peu à 
peu comme avec le seul crin. Vendu 
en blocs uniformes, il peut être 
découpé selon n’importe quel dessin. 


Les soieries, lyonnaises surtout, triomphent sous Louis XV et sous 
Louis XVI. La tapisserie se fait toujours, spécialement l’Aubusson 
sous Louis XVI. Elle accompagne de préférence les bois dorés ou 
les bois naturels. Les velours de soie ciselés sont également utilisés. 


Les coussins sont à la mode. Il n’en 
faut pourtant pas abuser. Seules les 
bergères furent prévues autrefois pour 
en recevoir un. Dans les autres sièges 
cette épaisseur supplémentaire obstruerait 
le vide qui doit subsister entre la 
ceinture et la traverse inférieure du 
dossier. Dans une bergère ancienne, le 
coussin était de plume renfermée dans de 
la peau de mouton recouverte elle-même 
d’étoffe. Cette peau de mouton avait 
un avantage : au repos elle se gonflait 
d’air prenant une bonne apparence. Elle 
avait aussi un inconvénient : lorsque l’on 
s’asseyait, le coussin s’affaissait len- 
tement en se dégonflant. Aujourd’hui, par 
simple raison d’économie, le coutil a 
remplacé la peau. Si l’on tient abso- 
lument à mettre un coussin sur un fauteuil 
ou sur une chaise, une solution moderne se 
recommande particulièrement : l’emploi 
de caoutchouc moulé à alvéoles permet 
un grand confort sous une petite 
épaisseur. D'autre part, un tel coussin 
ne se creuse jamais ; il est donc parfait 
à tous points de vue. 

Différentes matières ont au cours des 
temps constitué la couverture. II faut en 
respecter le choix. Sous Louis XIII on 
trouve le velours de Gênes, le damas, le 
cuir travaillé dans le genre de Cordoue, 
la tapisserie. C’est un des rares cas, 
hormis le fauteuil de bureau, où l’on 
trouve du cuir sur un fauteuil d’apparat. 
Le dossier Louis XIII est monté d’une 
façon spéciale, en habillantextérieurement 
le bois, en sorte que la même étoffe se 


retrouve à l’envers du dossier, Les fini- 
tions sont simples. Elles comportent peu 
de passementerie, plutôt de gros clous 
dorés ou de fer oxydé, ronds ou façonnés. 
Ils sont disposés côte à côte ou plus 
souvent espacés sur un galon. De la 
ceinture pend tout autour du siège une 
frange à mèche. 

Dans presque tous les sièges postérieurs, 
jusqu’au règne de Louis-Philippe, tout le 
bois est apparent, y compris le cadre du 
dossier. On a souvent depuis recouvert 
les taquets dans le dos du siège (extrèmité 
inférieure des montants du dossier, à leur 
jonction avec la ceinture) mais si leur 
état le permet il peut être bon, de les 
dégager. Cela dépend de l’architecture 
du siège. 

Les étoffes utilisées furent surtout les 
soieries, les tapisseries et les velours de 
soie. La tapisserie s’emploie de préfé- 
rence avec les bois dorés ou naturels. 
Sous Louis XV règnent les belles soieries 
lyonnaises et les velours de soie ciselés. 
A la même époque, comme sous la 
Régence, se firent des sièges cannés. Le 
siège était construit pour cela et l’on ne 
peut intervertir à sa guise garniture ou 
cannage. Sous Louis XVI on fit beaucoup 
d’Aubusson. L’habillage était plus sobre, 
souvent de soie unie ; beaucoup de 
rayures et de fleurettes évidemment, mais 
c’est ici la matière d’un autre article. 

Rarement depuis Louis XIII l’envers 
du dossier fut recouvert de la même 
étoffe que le siège. On utilisait une toile 
spéciale à carreaux, même pour le 
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L’usage du cuir s’étend quand se multiplient les sièges en acajou. 
Il doit être utilisé seul ; lorsqu'une ganse est désirable, elle est 
comme ici en cuir. Une autre matière utilisée avec l’acajou à partir 
du Directoire est le tissu de crin avec de la passementerie de même. 


milieu du dossier d’une bergère. La 
mode aujourd’hui a changé cela. Les 
décorateurs veulent qu’un siège sous 
toutes ses faces présente l’étoffe qu’ils ont 
choisie en harmonie avec le décor. Cette 
mode est peut-être une erreur. Un cercle 
de fauteuils représente un monde fermé 
où s’entrecroise la conversation. Quand 
on entre dans une pièce, ce cercle est plus 
attirant s’il comporte un même tissu 
qui ne se retrouve pas à l’extérieur, c’est- 
à-dire à l’envers des dossiers. Sans 
recourir à la grosse toile ancienne, une 
bonne solution consiste à utiliser une 
soierie unie de même teinte que le fond 
de l’étoffe principale. 

La finition comporte sous Louis XIV 
des clous dorés plus petits qu’à l’époque 
précédente, espacés sur un galon. Seuls 
les très beaux sièges recevaient de la 
passementerie, du type « à crêtes ». La 
finition vient masquer tous les endroits 
où l’étoffe est clouée ; elle suit donc toute 
la ceinture en contournant les montants 
du dossier, elle entoure l’endroit du 
dossier jamais l’envers. 

A partir de Louis XV, les clous dorés 
se font plus rares. En tous cas ils ne 
doivent jamais accompagner les bois 
peints ni l’acajou. C’est donc la passe- 
menterie qui triomphe. Au xvime les 
dossiers sont quelquefois garnis de 
bouffettes, petites mèches qui amorcent 
le capiton en vogue au xix®. Sous 
Louis XVI règne principalement le 
biais. Il vient volontiers souligner l’angle 
formé par le piqué fin, dont nous avons 


Le siège à bois apparent s’oppose au siège à bois 
recouvert qu’inventera le XIXE siècle et qui donnera 
toute la variété des fauteuils profonds genre anglais et 
des crapauds, de plus en plus recherchés aujourd’hui. 
Ci-dessus un fauteuil recouvert de velours de l’époque 
Louis XV comportant un biais, élément qui convient 
mieux, en principe, à l’époque Louis XVI. 


parlé. Le biais se retrouve ainsi sur les 
dossiers montés à tableaux. On peut si 
l’on veut le remplacer par une ganse faite 
du même tissu que la couverture. Dans 
certains grands sièges de l’époque un 
drapé pend de la ceinture maintenu par 
des câblés avec des glands. Les sièges 
couverts de cuir de la fin du siècle 
reçoivent une ganse de cuir. Sous le 
Directoire également paraît le tissu de 
crin noir qui convient seulement à 
l’acajou. La finition comporte alors un 
galon en crin avec quelques petits clous 
dorés. 

L'Empire fait grand usage de passe- 
menterie. Il utilise même le galon cousu 
à plat en application sur le dossier et le 
siège parallèlement aux bords. 

A la Restauration apparaît le capiton. 
La passementerie se multipliera tout au 
long du xix® siècle jusqu’à la débauche 
de franges et de glands qui caractérisera 
le second Empire. 

Les sièges à bois recouverts existent 
peu avant 1850. Ces sièges peuvent être 
tendus ou capitonnés. Le bas est orné 
d’une frange ou d’un volant. La frange 
est toujours préférable ; elle permet des 
combinaisons de couleurs mais elle est 
beaucoup plus chère. 

Ces sièges furent mis à la mode au 
temps où l’on payait un crapaud 500 frs. 
Ce n’est plus le cas aujourd’hui. Par 
ailleurs il y a beaucoup plus de travail de 
tapissier que sur un fauteuil de style et 
ce travail est presque toujours nécessaire 
l’intérieur étant usagé. Le mieux est 
donc d’acheter un tel fauteuil en très 
mauvais état pour ne pas le payer cher. 
On l’achètera pour sa forme uniquement. 
Dix mille francs de travaux en feront 
un fauteuil neuf. Lorsqu’on en possède 
un, il est facile de faire copier le bois d’un 
second pour 5 à 6.000 francs. 

Un fauteuil de style à bois apparent 
en bon état demande 4 à 8.000 francs de 
garniture selon ce qui peut être récupéré 
des matériaux anciens. À cela s’ajoute 
le prix du tissu et de la passementerie. Un 
fauteuil demande environ un mètre de 
tissu, mais il suffit souvent d’un mètre 
cinquante pour une paire. Il faut en 
moyenne 5 mètres de passementerie. 
Celle-ci coûte de 100 à 150 francs le 
mètre si elle est achetée toute faite. Il 
faut compter 600 à 1.000 francs si on la 
fait faire spécialement. Cette dépense 
supplémentaire permet de l’accorder 
exactement avec les couleurs de l’étoffe 
choisie. L’on a ainsi l’intime satis- 
faction de posséder un siège irrépro- 
chable jusque dans ses moindres détails. 

Précisons en terminant que si toutes 
règles sont ici données d’une façon caté- 
gorique, c’est parce qu'il est nécessaire 
de fixer des idées de base. En fait ces 
règles doivent jouer avec souplesse. On 
ne saurait être plus rigide dans l’arran- 
gement des garnitures que ne le furent 
les ébénistes eux-mêmes avec la gram- 
maire décorative de l’époque. 

FIN 
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Les goûts personnels sont divers. De la sobriété 
classique du fauteuil Louis XVI ci-dessous à la 
profusion de passementerie qui orne la bergère de 
même époque ci-dessus, il y a toute une gamme de 
possibilités montrant qu’au-delà des principes de 
base qui doivent être connus, demeure une grande 
liberté dans l'interprétation des styles du passé. 


Les scènes traditionnelles de la chasse à courre illustrent un des deux murs de lakcour d'honneur du château de Raray. 


SCULPTURES DE PARCS EVJARDINS 


En peuplant jardins et parcs la sculpture a 
depuis le Moyen âge posé de nombreux problèmes. 


1PEA les différentes manifestations d’art auxquelles 
s’applique la sculpture depuis le Moyen âge jusqu’à nos jours, 
c’est à la décoration des jardins et des parcs que revient l’hon- 
neur d’avoir mis en valeur les qualités plus spécialement 
plastiques de cet art. Religieuse, la sculpture eut à traduire des 
idées et des sentiments avant d’avoir à exprimer des formes ; 
funéraire, elle fut le plus souvent asservie à son modèle et le 
naturalisme qui fit sa gloire ne devait laisser que peu de place 
à l’épuration de la forme, à la beauté du geste pour lui-même. 
Lorsqu’appelée à décorer jardins et parcs, la sculpture dût 
évoluer en plein air, une série de problèmes furent posés. La 
nécessité du portrait ne se faisant nullement sentir celui-ci fut 
généralement négligé, et l’usage qu’en firent quelques artistes 
à certaines époques, pour vivifier léur inspiration, nous est 
seulement un parfait témoignage de cette difficulté qu’eut la 
sculpture à se suffire à elle-même par la seule puissance 
plastique, par la seule puissance de la ligne et de la forme. 


Le premier problème était d’ordre intellectuel : le sujet. 
Le second problème relevait des réalisations matérielles 
puisque l’œuvre destinée au plein air dût être intéressant sous 
tous ses angles et répondre à des qualités de composition, 
d’eurythmie et d'équilibre. L’habitude d’orner abondamment 
les parcs de statues ne fut qu’un retour à la tradition 
antique. Au XVI® siècle les jardins italiens connurent une 
profusion de statues tant antiques que modernes, en France, 
on en fit un usage plus parcimonieux tout d’abord. Bientôt 


le plan des jardins de la Renaissance française se transfor- 
mant, pour permettre à celui-ci de s’exprimer plus clairement 
on eut recours à la statuaire. Au milieu des mouvements de 
terrain, indiqués seulement par des dénivellements de 
quelques degrés, la statue, debout, couchée, isolée ou en 
groupe, eut pour mission de préciser, d’animer le dessin 
général du parc. 

Les plus anciennes de nos statues de jardins, empreintes 
d’ingénuité et de grâce naïve, se souviennent des enseignements 
de la statuaire des portails de cathédrales et nous apportent 
parfois un message précis et inattendu. Telles sont : le « Décor 
de la Chasse à la Licorne » du parc de Raray, symbole de la 
pureté, et les «gloriettes » du. parc d’Ognon qui s’ornent 
d’authentiques Vertus symbolisant celles du Maître des lieux. 

RARAY 

C’est pour Nicolas de Mancy, banquier et représentant en 
France des Albizzi, que, fut établi entre 1600 et 1625 environ 
le prodigieux décor de chasse du château de Raray. 

Deux murs, percés de dix-huit arcades, formant fenêtres, 
limitaient au nord et au sud une cour intérieure et rattachaïent 
le vieux château au nouveau. Des niches étaient ornées de bustes 
où les antiques se mêlaient aux contemporains. Sur les crêtes de 
ces murs trente-quatre chiens de meute poursuivaient du côté 
nord, le cerf qui se rend, du côté sud le sanglier qui se défend et 
fait tête aux chiens. Scènes pleines d’entrain et de verve qui, en 
bordure même de la forêt d’Holatte, semblent une évocation 


* 


de la vie ambiante, s’apparentant à certains grands décors 
baroques italiens tels que ceux de Gamberaïa et de Caprarola. 

Mais c’est la grande « porte rouge » ouvrant sur le bois, 
qui va nous offrir la plus curieuse décoration sculptée de ce 
parc. C’est dans le tympan triangulaire et sur les rampants de ce 
fronton que va s’inscrire la scène symbolique de la Chasse à 
la Licorne. 

M. Mâle à résumé l’histoire de la fable de la Licorne, 
transmise aû monde occidental par le grec Ctésias dans son 
récit sur les merveilles de l’Inde. D’après les bestiaires, la 
licorne est un animal très sauvage, « si bien que, pour s’en 
emparer, on est obligé d’avoir recours à une vierge. L'animal 
en la voyant vient à elle, se couche sur son sein et se laisse 
prendre. » Honorius d’Autrin va voir là le symbole même de 
l’Incarnation. « La licorne est le Christ, et la corne qu’elle porte 
au milieu du front symbolise la force invincible du Fils de 
Dieu. Il s’est reposé sur le sein d’une Vierge et a été pris par 
les chasseurs, c’est-à-dire qu’il a revêtu forme humaine dans 
le Sein de Marie et qu’il a consenti à se donner à ceux qui le 
cherchent ». 

Le chasseur qui poursuit la licorne devenant l’ange Gabriel 
et la Jeune fille la Vierge Marie, la scène de cette chasse fabu- 
leuse s’identifie avec le mystère même de l’Annonciation et de 
l’Incarnation. Parfois l’ange Gabriel tient en laisse quatre 
chiens : Pax, Veritas, Misericordia, Justitia. Car ils doivent 
être compris comme les motifs qui, dans le Conseil de Dieu. 
ont déterminé l’Incarnation du Verbe et comme les Vertus 
qui ont inspiré le sacrifice du Sauveur. 

M. Van Marle, cite un passage du Physiolojus qui correspond 
avec plus de précision encore à ce décor. Lorsque les chasseurs 
amènent une jeune fille, celle-ci présente ses seins, la licorne 
en suce le lait se couche sur ses genoux et souffre qu’elle la 
saisisse par sa corne ; c’est alors que les chasseurs s’en rendent 
maîtres. 

Tels sont les divers éléments étroitement mêlés de la scène 
qui se retrouve ici. Tandis que la licorne, réfugiée au sommet 
de la porte, s’agenouille au-dessus de la jeune fille assise au 
centre du fronton, Miséricorde et Vérité sont arrêtés dans leur 
élan tandis que Justice et Paix ont trouvé leur repos, encadrant 
la jeune Vierge. 

Ainsi se résume la légende fabuleuse de la Chasse à la Licorne 
où se mêlent et se confondent le mythe antique assimilé par l’art 
chrétien et que l’art profane reprend à nouveau à son compte. 

L'ensemble de tout le décor est d’un effet saisissant, il vaut 
à la fois par son pittoresque, sa verve, une pédanterie naïve 
et son unité. 

LE PARC D'OGNON 
Parcourir la longue avenue du Mail sur ses six cents mètres 
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Le miroir d’eau du parc d'Ognon à gauche, est 
bordé des statues des quatre Continents dans 
le style de l’école de Fontainebleau ; le galbe 
du bassin est souligné aux angles par des vases 
Médicis. À droite, les gloriettes du parc d’Ognon 
à l’abandon : l’Eloquence, une fleur à la main, 
marque le départ de l’escalier ; en haut et vue 
de dos : la Prudence. La nature qui lui servait 
de toile de fond a maintenant repris ses droits 
rongeant la pierre et voilant les Vertus. 


d’ombrage et découvrir tout à coup le décor des gloriettes, 
c'est connaître cet art délicat de la surprise qui est le secret 
des plus grands dessinateurs de jardins. Tout fut créé ici pour 
cette famille des La Fontaine-Solare que plus d’un lien rattachait 
à l’Italie. François de la Fontaine en fut sans doute l’ordon- 
nateur, fils du grand maître des cérémonies sous Henri IL, 
François II, Charles IX et Henri IV ; il fut fidèle à Marie de 
Médicis jusqu’à se porter garant des dettes de la Reine lors 
de sa sortie du royaume. Ce fait suffit à expliquer que des artistes 
du Luxembourg se retrouvent ici entre les années 1610 et 1632. 
Six carrés dits « gloriettes » placés en retrait de l’allée du Mail 
et prêts encore à accueillir des musiciens pour quelques fêtes 
champêtres, semblent une création de Salomon de Brosse. 
Ils commandent un système d’escaliers aboutissant à un 
embarcadère dans l’axe centrale, et s’interrompant en leur 
milieu pour faire place à une allée transversale conduisant 
au miroir d’eau. 

Au départ de l’escalier dans le haut, deux figures de jeunes 
femmes encombrées dans les plis tumultueux de leurs vêtements 
l’une tenant une corne d’abondance autour de laquelle s’enroule 
un serpent, l’autre des balances semblent du haut de leur 
balustrade faire accueil aux promeneurs tout étonnés de 
rencontrer ici « Justice », et « Prudence ». Un peu plus loin, 
au bas du second escalier il trouvera « Tempérance» et 
« Éloquence », cette dernière, un bouquet dans la main droite 
et couronnée de lauriers. Elles célèbrent les Vertus et les 
talents d’Artus de La Fontaine. Ces statues pourraient être 
en effet un cadeau de la Reine à son fidèle courtisan, car elles 
sont les sœurs des statues de Terpsichore et de l’Astronomie 
que décoraient le dôme du Luxembourg, œuvres de Guillaume 
Bertelot. 

Les silhouettes de ces statues soulignent le dessin général 
de l'escalier, assurent à l’ensemble du décor des gloriettes 
un rythme et une unité qui en complètent le charme. 

Si au milieu de cet escalier on tourne à droite, c’est l’éblouis- 
sante découverte du miroir d’eau. Longue pièce rectangulaire, 
aux décrochements galbés, ornée de quatre statues représentant 
les continents. Chacune de ces sculptures, placées sur des socles 
aux proportions minutieusement étudiées, est flanquée de 
deux vases décoratifs dont le rôle essentiel est de faire sentir, 
sur ce long espace, la valeur des décrochements de cette pièce 
d’eau ; l’Europe, l’Asie, l’Afrique et l’Amérique se profilent 
sous tous les angles dans des attitudes détendues, simples et 
harmonieuses. Ce décor fut créé lentement au cours des 
âges et achevé à la perfection par Maximilien Titus du Pillet. 

Chaque chose a pris ici sa place, la nature avait préparé 
un cadre, l’homme a voulu l’utiliser suivant son rêve, le temps 
va peut-être tout effacer un jour. FIN 


Les meilleures réalisations de décoration actuelle 


CHEZ UN SPORTIF 
AMATEUR DE MEUBLES ANCIENS 


Dans un hôtel du faubourg Saint-Germain, 
datant de la fin du dix-huitième siècle, les conseils 
d’un décorateur ont permis à Monsieur R. de créer 
un décor à la fois confortable et remarquable par 
la qualité des meubles et les associations de couleurs. 


L’ancien grenier a été aménagé en une salle de gymnastique et de sport. Murs à la chaux blanche, 
poutres en vieux chêne apparentes ; le ring classique est bordé par un espace de repos où se trouvent 
deux grands fauteuils confortables que l’on ne voit pas ici et adouci d’une moquette à feuilles de 
lierre. Les rideaux en percale des fenêtres simulent des stores vénitiens. L’éclairage est dispensé par 
un ancien lustre de salle de billard. Des photos rappellent les victoires sportives de Monsieur R. 
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Antichambre précédant les salons, tendue de velours rouge rubis, boiseries anciennes blanc et or. Les 
deux marquises d'époque Louis XVI sont recouvertes de cannetille d’un gris assez soutenu qui forme une 
excellente harmonie avec le rouge des murs et les teintes douces d’un très beau tapis de la Savonnerie à décor 
d’arabesques ; les plinthes sont peintes en faux marbre. Ci-contre, détails de la cheminée de l’antichambre. 
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PHOTOS ET DOCUMENTS 


Couverture : Rhys-Connaissance des Arts. — Connaissez-vous : 
Routhier. — Expositions : Vizzavona, Baron, Musée des Arts déco- 
ratifs, Galerie Charpentier, Noa-Qui, Roudillon, Marc Vaux, 
Galerie Louis Carré, Galerie Maeght, Bibliothèque Nationale, — Guardi : 
Bulloz, Vizzavona. Couleurs : Rhys-Connaïissance des Art 

Cressent : Archives des Monuments historiques, Viollet, Bibliothèque 
des Arts Décoratifs. — Boîtes en or : Lucien Flavien. — Les sièges : 


archives Jansen, Connaissance des Arts. — Décoration : Studio 
Dorvyne. « 
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25. Me J.-J. TERRIS ; expert : M. E. Martini. 

. Mes ADER et LEMEE ; experts : MM. Damidot et Lacoste. 

. Mes BELLIER, ADER et THULLIER ; experts : 
MM. Damidot et Lacoste, M. L.-H. Prost. 
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MM. Damidot et Lacoste, M. L.-H. Prost. 
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MM. Damidot et Lacoste, M. L.-H. Prost. 
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. Me Philippe COUTURIER ; expert : M. Bernard Dillée. 
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MM. Fromanger. 

: Me Etienne ADER ; experts : MM. Damidot et Lacoste. 
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. Me Philippe DELORME ; expert : M. Joseph Subert. 
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